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Questo terzo volume della collana, avviata dal Museo Paolo Orsi nell’ambito del proget- 
to Scuola Museo, dimostra l’attenzione rivolta a favorire la conoscenza del patrimonio 
culturale della Sicilia e l’importanza del ruolo degli Istituti Regionali nel processo di 
divulgazione. 

Coniugare argomenti di particolare interesse, che traggono spunto dalle straordinarie 
testimonianze esposte nel Museo, con visite mirate, facilitate dal supporto di una pubbli- 
cazione dai contenuti scientificamente corretti, ma proposti in modo piacevole ed accura- 
to, perché raggiungano con maggiore efficacia un pubblico vasto e soprattutto la popola- 
zione scolastica, costituisce un ulteriore aspetto, concreto e valido, della didattica musea- 
le svolta da tempo al Paolo Orsi, secondo tematiche che riscuotono sempre il grande favo- 
re dei diversi fruitori. 

Gli argomenti trattati, graduati nei contenuti dei percorsi tematici consentono, pertanto, 
una visita più proficua dei settori espositivi e di realizzare dei progetti pluridisciplinari 
integrati, tra attività curricolari e Museo, percepito come uno spazio vivo ed attraente, che 
favorisce un approccio diverso nei confronti del mondo antico e del bene culturale arric- 


chito di attività pratiche ed anche ludiche. 


Nicola Leanza 
Assessore Regionale dei Beni Culturali Ambientali e della P.I. 
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Il terzo fascicolo di itinerari didattici del Museo “Paolo Orsi” è la dimostrazione che la didat- 


tica dei beni culturali è “work in progress” e che non è solo applicazione della teoria, ma deve 
tenere conto delle esigenze di tutto il pubblico. Esso nasce, va ricordato, nell’ambito del pro- 
getto “Scuola Museo”, al quale il “Paolo Orsi” ha aderito con entusiasmo e competenza già 
dal 2002, diventando uno dei punti di riferimento più importanti in Sicilia nel campo delle- 
ducazione al patrimonio. 

Infatti, applicando le linee guida del progetto, l'equipe del Museo ha elaborato già due serie 
di itinerari didattici rivolti ai docenti e ad un pubblico adulto. Il materiale è stato presentato 
durante i seminari di approfondimento, seguiti da almeno 200 insegnanti per ogni ciclo. Si 
sono così realizzati la formazione e l'aggiornamento degli educatori e sono stati forniti stru- 
menti indispensabili per il lavoro da svolgere nelle classi di ogni ordine e grado. 

Di conseguenza sono aumentate le visite guidate ed il Museo ha completato la sua prioritaria 
dimensione educativa, proponendo laboratori e attività tali da stimolare l'acquisizione di abi- 
lità e verificare le competenze acquisite. 

Uno dei migliori strumenti di verifica è il concorso “Conosci il tuo Museo”, al quale le scuole 
di Siracusa partecipano sempre numerose, conseguendo risultati prestigiosi. Basti pensare ai 
premi assegnati, per l'ottava edizione, all'Istituto d'istruzione superiore “Principe di Napoli” 
ed al Liceo Polivalente “Quintiliano” per lavori che hanno rielaborato in maniera originale l'e- 
sperienza maturata da docenti ed alunni proprio all’interno del Museo “Paolo Orsi”. 

Dall’ esame del comportamento e degli interessi dei giovani studenti e dalla consapevolezza 
della necessità di avviare già dalla più tenera età il processo di educazione ai beni culturali e 
alle discipline storiche ed artistiche nasce questo terzo lavoro, fortemente ed appassionata- 
mente voluto dalla Direttrice del Museo, Dott.ssa Concetta Ciurcina e dalla sua equipe di gio- 
vani archeologhe. 

Esso, infatti, si rivolge agli alunni dei diversi ordini di scuola, presentando una serie di per- 
corsi di visita interessanti, con un linguaggio scientificamente corretto e nello stesso tempo 
adeguato all’età dei fruitori. 

I cinque itinerari raccolti nel presente fascicolo sono il frutto della sinergia fra il Museo e la scuo- 
la. Il primo, dopo avere fornito i mezzi per una solida formazione, ha osservato, ascoltato e com- 
preso le esigenze di un'utenza diversificata e ha scelto pertanto dei percorsi di apprendimento 
interdisciplinari, che collegano efficacemente il passato al presente ed i reperti esposti al Museo 
con il territorio dal quale provengono. La bottega del vasaio, Miti e divinità, Donne allo specchio, 
Il tempo del gioco e dello sport, A tavola con gli antichi sono tutti argomenti avvincenti, selezio- 
nati sulla base dell'interesse espresso dai docenti e dagli alunni nel corso delle attività didattiche. 
Il fascicolo di lavoro che accompagna i percorsi contiene suggerimenti per attività pratiche, da 
svolgere al museo e a scuola, e strumenti per la verifica delle conoscenze acquisite. Si tratta 
quindi di testi per giovani fruitori, ma non solo, in quanto la loro utilizzazione suggerisce sem- 
pre la mediazione dell'adulto, docente o animatore o genitore, che accompagna nella visita. 


Howard Gardner, il famoso psicologo e pedagogista statunitense che ha elaborato la teoria 
delle intelligenze multiple e che si è più volte occupato delle forme di apprendimento dell’ar- 
te, sostiene, in “On psychology and youth museums: toward an education for understanding 
(Discorso pronunciato in occasione del Premio “Friend of children” all’ Association of Youth 
Museums nel 1992) che “le persone preposte all'educazione (education people) e le persone pre- 
poste ai musei (museum people) devono possedere la volontà di trascorrere molto tempo insie- 
me e di capirsi l'un l’altro; il campo di gioco deve essere equo; non devono esistere timori e 
condiscendenze da parte di nessuno. Parte della sfida museale è aiutare insegnanti e genitori 
a sentirsi a loro agio nei musei in modo che possano apprendere insieme ai ragazzi”. 
Questa, come dimostrano i materiali realizzati e i risultati conseguiti, è la strada intrapresa dal 
Museo “Paolo Orsi”. 
Si tratta di un percorso complesso, affascinante, stimolante, irto di tante difficoltà, non ultime 
quelle economiche, ma che dà il senso reale della missione del Museo, così come sempre più 
consapevolmente si viene delineando nella società moderna: luogo di conservazione finaliz- 
zato all'educazione. 
Assunta Lupo 
Dirigente U.O. XV del Dipartimento BB. CC. AA. ed E.P. 


Visitare il Museo Paolo Orsi, secondo un percorso tematico predisposto, costituisce un modo 
intelligente e stimolante di avvicinarsi allo straordinario patrimonio culturale esposto. 

Forse il visitatore frettoloso preferirà visionare tutta l'esposizione secondo i propri interessi 
culturali o per averne un quadro complessivo e così pure il turista di passaggio che non può 
prevedere quando ritornerà a Siracusa ed in questo Istituto. 

Chi, invece, ha una maggiore consuetudine con il Museo e soprattutto l'utenza scolastica, 
potrà, opportunamente, programmare delle visite finalizzate, con l'orientamento degli 
archeologi del Museo, che, attraverso tematiche individuate e sperimentate nei laboratori 
didattici, svolti sempre con particolare successo, faciliteranno l'educazione al patrimonio. 
L'ampiezza degli argomenti consente percorsi, anche interconnessi, in cui la scelta delle opere 
esposte potrà essere produttivamente oggetto di attenzione, di utili sviluppi di ricerca e di 
approfondimento. 

Questa finalità è sottesa all'idea di questo volume, realizzato nell’ambito del progetto Scuola- 
Museo, da anni proficuamente nei programmi del Dipartimento dell'Assessorato Regionale 
dei Beni Culturali Ambientali e della Pubblica Istruzione per favorire la conoscenza del patri- 
monio culturale a tutti i livelli di scolarità, dalla primaria a quella superiore e pure in un pub- 
blico più vasto che annovera studenti universitari, cultori della materia e chiunque desideri 
recuperare la memoria del passato. 

Ed i testi di questa pubblicazione, la terza della collana, sono stati opportunamente predispo- 
sti per la divulgazione e la mediazione scolastica. 

Gli argomenti, infatti, che hanno riscosso maggior interesse, durante l’attività didattica svolta 
dal Museo, sono stati oggetto di elaborazione, correttamente documentata, ma espressa in 
modo da raggiungere efficacemente il lettore consentendo la programmazione di una visita 
mirata, oppure di costituire l'occasione di approfondimenti personali e di utili ricerche anche 
in classe. 

Il visitatore potrà accostarsi così non solo al capolavoro, ma pure a quelle che spesso, ed 
impropriamente, si definiscono arti minori o agli oggetti di cultura materiale, non privi di con- 
creto interesse, cogliendone anche l'appartenenza ad un programma di vita, nelle sue varie 
valenze, non estraneo e poi tanto lontano dalla nostra quotidianità. 

A quanti, quindi, vogliano, consapevolmente, affrontare tematiche sempre attuali, esemplifi- 
cate negli argomenti affrontati nel testo: “La bottega del vasaio”, “Miti e culti dell'antica 
Grecia”, “Il tempo del gioco ed il tempo dello sport”, “A tavola con gli antichi”, “Donne allo 
specchio”, concretamente verificabili nei beni esposti nel Museo confrontando, in molti casi, 
oggetti, attività, cerimonie, ritualità, culti del mondo antico con aspetti odierni, valutandone 
criticamente la continuità, è destinato questo lavoro. 


Concetta Ciurcina 
Direttore del Museo Archeologico Regionale “Paolo Orsi” 


Daniela Leggio 
LA BOTTEGA DEL VASAIO 


Il termine ceramica deriva dal vocabolo greco kéramos che significa argilla e, quindi, in senso 
lato, vasellame. Il primo quesito da porci è il seguente: quando fu scoperta l'argilla? E, anco- 
ra, quando, per la prima volta, fu realizzato un vaso in argilla? Non dobbiamo immaginare 
che il mondo degli “antenati” fosse veramente così diverso dal nostro nell’organizzazione pra- 
tica delle esigenze della vita quotidiana. I popoli antichi erano sollecitati dagli stessi meccani- 
smi che caratterizzano la società odierna. 

Provando a tracciare un breve excursus sulla scoperta e sulla successiva lavorazione dell’ar- 
gilla, è necessario trasferirci nell'età preistorica. 

L'uomo dell'età del paleolitico (età della pietra antica) era un nomade. Egli non aveva una 
capanna, né faceva parte di un villaggio: viveva all’interno di grotte situate preferibilmente in 
zone prossime ai fiumi o ai laghi. Non stabiliva, quindi, una dimora fissa né si integrava all’in- 
terno di un gruppo; aveva la sola esigenza di cacciare animali perché si nutriva della loro 
carne ed utilizzava la loro pelle per coprire il proprio corpo durante le stagioni fredde. 
Vivendo da nomade, egli non aveva neanche l'esigenza di conservare cibo eccedente per le 
necessità future. 

Il quadro socio-culturale muta con l'introduzione di nuovi strumenti che sostituiscono all’uo- 
mo “cacciatore” la figura dell’ uomo “agricoltore”. Questo cambiamento segna l’inizio del 
neolitico (fase più recente dell'età della pietra - età della pietra levigata / per la Sicilia è la facies 
della cultura di Stentinello, V-IV millennio a.C.), periodo durante il quale egli svolge varie atti- 
vità finalizzate al sostentamento non solo di se stesso, ma anche del suo nucleo familiare e 
della struttura comunitaria alla quale egli appartiene. 

Al neolitico si riferiscono i primi villaggi, costituiti da gruppi di capanne organizzate attorno 
a quella del capo-comunità, costruite razionalmente lungo dei primordiali assi viari che deno- 
tano anche la gestione dello spazio in base alla suddivisione delle mansioni-mestieri all'inter- 
no del gruppo sociale che si viene a creare. In questo tipo di struttura sociale ancora in nuce si 
manifestano delle necessità di carattere pratico: prima tra tutte quella di conservare il cibo e 
le derrate alimentari, provenienti dalla caccia e dal lavoro svolto nei campi, entro appositi con- 
tenitori. Come realizzarli? E con quale materiale? Un primo contatto con la natura portò luo- 
mo del neolitico a creare dei “cestini” con ciò che la stessa quotidianità metteva a portata di 
mano: foglie, ramoscelli ed arbusti intrecciati. Una soluzione senza ombra di dubbio comoda 
(tant'è che noi utilizziamo come contenitore del pane dei cestini in vimini che in molti aspet- 
ti dovevano somigliare ai primi contenitori dell’uomo del neolitico) certamente non di lunga 
durata! 

Successivamente, forse in maniera del tutto accidentale, fu scoperta l'argilla. E’ improprio par- 


lare di “scoperta” dal momento che l'argilla era una sostanza di facilissimo rinvenimento; 
infatti essa era il piano di calpestio ovunque non ci fosse roccia. 

E’ possibile che tutto abbia avuto inizio in seguito ad un banale intervento di “restauro”. 
Immaginiamo uno dei contenitori rotto, a causa del peso eccessivo della carne deposta al suo 
interno: il contenitore si sfalda e l'uomo primitivo trova come primo materiale, direttamente 
sotto i suoi occhi ed i propri piedi, l'argilla. La raccoglie, fa aderire i ramoscelli, le foglie e gli 
arbusti unendoli con l'argilla che esercita, in questo modo, un'azione di “collante” tra le parti 
vegetali. Nel momento in cui l'argilla si essicca, l’uomo del neolitico scopre che quel materia- 
le mantiene consistenza, forma e solidità. 

Da qui, con molta probabilità (teniamo sempre presente il fatto che siamo in età preistorica e 
che l’unica fonte sulla quale basarci per delle ipotesi è quella archeologica), la decisione di rea- 
lizzare delle forme predisposte a contenere, conservare e trasportare con un unico materiale 
di base: l'argilla, il kéramos. 

Nell’età neolitica, però, le realizzazioni sono ancora grezze, in quanto non sono note perfetta- 
mente le tecniche di lavorazione, che si perfezioneranno solo con la nascita del “vasaio”, ovve- 
ro di maestranze specializzate che eseguiranno questo mestiere. Ricordiamo, inoltre, che la 
funzione del vaso, fin dal neolitico, è legata anche alla sfera funeraria, con una sorta di “bino- 
mio psicoanalitico” secondo il quale il vaso rappresenta il grembo materno. 

La realizzazione dei primi vasi è in argilla 
grezza, ovvero non perfettamente depura- 
ta, le pareti dei vasi sono piuttosto spesse 
ed essi sono realizzati utilizzando la tecni- 
ca del colombino (sovrapposizione di cor- 
doli di argilla uniformemente arrotondati) 
al fine di raggiungere la forma e la gran- 
dezza desiderata. Fin dalle prime realizza- 
zioni vascolari si nota la volontà di abbel- 
lire il manufatto foggiato. La ceramica di 
Stentinello, infatti, (argilla spessa, di colore 
beige, fig. 1) presenta delle incisioni che il 
maestro-vasaio realizzava con strumenti 
(punteruoli) in osso, in legno o con cordi- 
celle e rametti vegetali. In queste prime 
“espressioni d’arte” non emerge alcuna 
figura in particolare, ad eccezione di moti- 
vi decorativi geometrici (il triangolo, il cer- 
chio, le losanghe) e di una già presente logs dee diano arco ch Sianio 


Neolitico medio - V millennio a.C. 


finalità scaramantica resa attraverso l’inci- Museo Archeologico Regionale “Paolo Orsi” 


sione di occhi apotropaici (motivo che rimane permanente nell'arte figurativa dall'età prei- 
storica all’età moderna). 


La tecnica della decorazione vascolare subisce continue evoluzioni ed è evidente attraverso 
l’analisi dei manufatti riferibili alle differenti facies culturali del Bronzo antico (in Sicilia, cul- 
tura di Castelluccio, XXII-XV secolo a.C.), del Bronzo medio (in Sicilia, cultura di Thapsos, XV- 
XII secolo a.C.) e del Bronzo tardo (in Sicilia, cultura di Pantalica, XHI-XI secolo a.C.). 
Durante l'età del Bronzo antico, la ceramica castellucciana è contraddistinta da un'argilla 
ancora grezza di colore rossastro 
(fig. 2) sulla quale si decora in 
maniera “geometrica” (linee, 
losanghe, zig-zag). Tali motivi 
decorativi sono sovraddipinti “a 
vernice nera” (si mescolano i colo- 
ri che sono ottenuti da elementi 
vegetali diversi tritati insieme, in 
modo da far risultare come linea 
cromatica quella del colore nero). 


Nell’età del Bronzo medio, la 
ceramica di Thapsos è caratteriz- 
zata da un’argilla di colore grigio- 
nerastro, ancora grezza (i primi 
manufatti perfettamente e visibil- 
mente lavorati al tornio sono quel- 
li della successiva età del bronzo 


tardo). 2. Fruttiera castellucciana. Bronzo antico, XXII-XV sec. a.C. 
La decorazione cerca di sp aziare al Museo Archeologico Regionale “Paolo Orsi 


di là della semplice incisione linea- 

re e geometrica ed è per questo che può addirittura essere apprezzato un tentativo di rappre- 
sentazione di uomo stante su imbarcazione (fig. 3). Dal punto di vista strettamente artistico è 
un rozzo tentativo di disegno umano, ma dal punto di vista “storico” questa incisione forni- 
sce dei dettagli non indifferenti legati anche alle attività marittime e commerciali degli indi- 
geni di Thapsos. 

Una maggiore evoluzione tecnica è da notare, come precedentemente detto, relativamente alla 
produzione vascolare dell'età del Bronzo tardo, che coincide con la cultura di Pantalica. Infatti 
è il periodo durante il quale dalla lavorazione dell'argilla grezza si passa alla realizzazione dei 
manufatti ceramici con il tornio. Tale strumento è costituito da una base di forma discoidale 


che poggia su un perno centrale. Il disco del tornio è 
legato attraverso una cordicella ad un pedale, sul 
quale il maestro-vasaio esercita la pressione del 
piede consentendo al disco in metallo di girare alla 
velocità desiderata. L'invenzione del tornio è una 
scoperta di notevole importanza da cui scaturiscono 
due importanti considerazioni: 
1. sul piano tecnologico rappresenta un'evolu- 
zione ed una specializzazione settoriale delle 
maestranze artigianali; 
2. sul piano economico è in grado di soddisfa- 
re l'esigenza consistente di una committenza 
sempre più numerosa, costituita dalla comunità 
oramai stratificata che popola i villaggi e che ha 
necessità di una notevole quantità di vasi da 
destinare sia alla vita di tutti i giorni, sia all'am- 
bito funerario. Ciò può, quindi, interpretarsi 
come una “industrializzazione” del mestiere, 
affinché il mercato dei vasi possa essere competi- 
tivo e rispettare la legge della domanda e dell’of- 
ferta. 
Anche in questo caso la ceramica di Pantalica non è 
solo “termine-indicatore” della bravura che gli 
esperti vasai avevano oramai pienamente raggiunto, 
ma la differenziazione delle forme vascolari aiuta 
anche a ricostruire l’organizzazione sociale, certa- 
mente gerarchizzata, di questa civiltà. 
La ceramica di Pantalica è contraddistinta da un’ar- 
gilla di colore rosso lucido (fig. 4), ben levigata. 
Infatti, all’interno delle grandi olle prodotte in que- 
sta facies culturale possono essere notati i cerchi a 
rilievo che testimoniano la lavorazione del vaso al 
tornio. 


.  Piattello su alto piede da Thapsos. 
Bronzo medio, XV- XIII sec.a.C. 
Museo Archeologico Regionale “Paolo Orsi” 


4. Bacino globulare su alto piede da Pantalica. 
Bronzo recente, XII- XI sec. a.C. 
Museo Archeologico Regionale “Paolo Orsi” 


LA CLASSIFICAZIONE DELLE ARGILLE 


Dal sommario excursus, è l’analisi dell'argilla che permette agli studiosi di stabilire la crono- 
logia di un qualsiasi frammento di ceramica; attraverso le tappe più salienti della ceramica 
preistorica si evince che essa è, infatti, l'indicatore che trasmette immediatamente il DNA di 
un vaso: 
1. il colore dell'argilla informa sulla sua provenienza (e quindi se essa è di importa- 
zione, ovvero è localmente prodotta); 
2. le tracce della lavorazione a cui è stata sottoposta indicano il periodo in cui è stato 
prodotto (se l'argilla è grezza è ascrivibile ad un periodo più antico; i solchi del tor- 


` 


nio fanno capire la datazione del vaso: più sono solcati, più il vaso è “moderno”). 


A questo punto dell'esposizione appare, dunque, necessario, pur riconoscendo la fragilità di 
rigide classificazioni, tener presente la suddivisione in quattro gruppi (riconosciute come le 
principali) di argille effettuata da P.E. Arias e M. Hirmer: 

1. Gruppo della Grecia Orientale (Rodi, Tera, Cicladi, Ionia). L'argilla delle ceramiche greco- 
orientali presenta, nel suo impasto, abbondanti cristalli di mica ed ha una consistenza piut- 
tosto granulosa e grossolana, poco celata, a volte, dall’ingubbiatura. Numerose sono le 
varianti, soprattutto nel colore. Essa è, generalmente, rosa-arancio o giallina. 

2. Gruppo di Corinto. L'argilla corinzia è giallino-pallido, con sfumature appena verdastre o 
rosate (fig. 5). La ceramica corinzia ha un impasto molto fine, ben depurato ed è più dura di 
quella attica. In superficie è di colore avorio-verdastro. Nella fase più recente i vasi corinzi 
assumono un’ingubbiatura rossastro-chiara o bruna che li rende simili ai vasi attici. 

3. Gruppo della Grecia centrale (Atene, Laconia). L'argilla laconica è rosata, tendente al vio- 


5. Fr. di cinochoe di fabbrica corinzia. Da Siracusa,750-700 a.C. 6. Fondo di coppa di fabbrica attica a figure rosse. 
heologico Regionale “Paolo Orsi” Da Gela, 520-500 a.C. Museo Archeologico Regionale “Paolo Orsi” 


laceo, con ingobbio giallino e dipinta a vernice bruno-nerastra. L'argilla attica è facilmente 
riconoscibile: rossa, tenera, di grana fine, molto depurata e ricca di ossido di ferro (fig. 6). 
4. Gruppo della Grecia Occidentale e del-l’Etruria. Nell’Occidente greco si distinguono i vasi fab- 
bricati dalle colonie italiote e siceliote. Nel periodo arcaico (VI secolo a.C.) prevale in essi l’imi- 
tazione delle ceramiche corinzie e, quindi, l'aspetto è il colore avorio pallido. In piena età classi- 
ca (seconda metà del V secolo a.C.) i vasi italioti a figure rosse utilizzano un’argilla chiara rico- 
perta di ocra rossa che pretenderebbe di imitare il fondo rosso dei vasi attici. L'argilla etrusca è 
molto raffinata, a grana fine e ricca di ferro; cera e resine sono cosparse sulla superficie dei vasi. 


UN VIAGGIO IMMAGINARIO NEL QUARTIERE DEL CERAMICO DI ATENE: 
LA CERAMICA ATTICA NEL VI E NEL V SECOLO A.C. 


Capire il mestiere del vasaio e del ceramografo, entrare all’interno del funzionamento delle offi- 
cine che producono, come per qualsiasi prodotto commerciale, secondo la legge della domanda 
e dell'offerta, è possibile partendo da un'unica certezza: l’uomo, nell'antichità, si basava sullo 
stesso senso pratico che viene comunemente utilizzato, in età moderna, per risolvere le questio- 
ni di ordinaria amministrazione. L'elemento “in più” che nel mondo greco non bisogna mai tra- 
lasciare è quello ideologico, legato ad una religione profonda che fa da sfondo a tutta la società 
greca e che si esprime con forza attraverso il mondo delle immagini. Ad Atene, all’interno di uno 
dei più importanti quartieri della antica polis greca, il Ceramico, situato nei pressi della necropo- 
li della città, fin dall’VIII secolo a.C., le officine realizzano i grandi vasi a decorazione geometrica 
usati come monumenti funerari e sui quali compaiono le prime raffigurazioni umane (esposizio- 
ne del defunto, cortei funebri, scene di combattimento). Gli ateniesi imitano, in seguito, i prodot- 
ti corinzi del VII e dell'inizio del VI secolo a.C. e creano, dal primo decennio del VI secolo a.C., 
uno stile originale che conoscerà un enorme successo nel bacino del Mediterraneo: la ceramica 
attica, dapprima “a figure nere” e, successivamente, “a figure rosse”. Molti sono i suoi acquiren- 
ti, specie in Etruria, in Italia Meridionale ed in Sicilia; in queste ultime, a partire dalla seconda 
metà del V secolo a.C. si svilupperà una lavorazione autonoma basata sull'imitazione delle tec- 
niche attiche a figure rosse e che prenderà il nome di “ceramica italiota” e “ceramica siceliota”. 
Per capire meglio le sei fasi che precedono la fattura di un vaso, essendo poco conosciuto e docu- 
mentato il funzionamento delle antiche botteghe dei vasai se non attraverso poche fonti icono- 
grafiche ed una letteratura piuttosto scarna, è forse meglio chiudere gli occhi ed immaginare di 
compiere un viaggio nel tempo, nel VI e V secolo a.C., nel quartiere del Ceramico di Atene. 


ORGANIZZAZIONE DELLA BOTTEGA DEL VASAIO 


All’interno delle officine artigianali vige una struttura gerarchica, al vertice della quale si pone 
il “maestro di bottega”, coadiuvato dagli apprendisti che si avviano all'acquisizione e alla pra- 


tica del mestiere. Si pone la distinzione, poi, di due figure professionali di spicco: a) il vasaio o 
ceramista, che procede alla realizzazione del vaso; b) il ceramografo o pittore che dipinge il vaso 
con figure mitologiche o scene tratte dalla vita quotidiana, non sempre di facile interpretazione. 
I rapporti tra ceramisti e pittori, tra capo dell’officina ed esecutori non sono ben definiti, così 
come non lo è il modo in cui avveniva la trasmissione dei temi e dei motivi rappresentati. 


STATUS SOCIALE DEL VASAIO 


La produzione vascolare induce a definire quale fossero il ruolo e lo status sociale del vasaio 
nel mondo greco e nelle colonie d'Occidente. Le opere del vasaio, fin dall'inizio, erano firma- 
te, così come quelle dello scultore. Da quanto si evince dalla tradizione letteraria, la fama degli 
scultori, conosciuta tramite le loro firme, non era equiparata a quella dei pittori, ma al contra- 
rio era grande e le loro opere, se lo scultore era famoso, venivano quotate parecchio. Invece, 
le firme presenti sui vasi, siano esse del vasaio o del pittore, differenza che non si riesce a 
cogliere facilmente, con tutta probabilità non avevano un “valore commerciale” (che ne avreb- 
be accresciuto il prezzo perché l'autore godeva di una certa fama), ma corrispondevano ad 
un'iniziativa personale dell'artista che si traduceva nella volontà di non lasciare nell’anoni- 
mato le proprie produzioni. Tale espressione manifestava, indubbiamente, un certo orgoglio 
creativo e, al tempo stesso, la consapevolezza che, sul mercato, le differenze di qualità e fat- 
tura avrebbero potuto avere un certo peso, facendo supporre, così, l’esistenza di un commer- 
cio di vasi non tanto in loco quanto, piuttosto, destinato a mercati esteri. 


FASI DELLA REALIZZAZIONE DI UN VASO 


1. reperimento dell'argilla: avveniva in apposite cave di argilla, da dove essa veniva estratta 
per poi essere portata presso le officine e lì lavorata. 

2. stagionatura e depurazione dell'argilla: per avere una buona cottura è necessario rendere 
omogenea l'argilla, eliminando materiali estranei eterogenei (frammenti di rocce e minerali, 
fossili, resti vegetali) che indubbiamente danneggerebbero la cottura del vaso. 

3. modellazione dell'argilla (ad opera del vasaio o ceramista): una volta reso omogeneo l'im- 
pasto argilloso, il vasaio lo suddivide in piccole masse delle dimensioni adatte agli oggetti che 
egli ha intenzione di modellare. Ognuna di queste masse, prima di essere foggiata, subisce un 
ulteriore trattamento, eseguito dalle mani del vasaio, che ha lo scopo di migliorare l’omoge- 
neità dell’impasto liberandolo dalle bolle d’aria ancora presenti al suo interno. Si passa così 
alla lavorazione al tornio. 

Il vaso è composto da diverse parti: la bocca del vaso con l'orlo ed il labbro, il collo, le anse, la 
spalla, il corpo ed il piede. 

Non tutte le parti sono realizzate al tornio, ma solo alcune, come per esempio il collo e la 


bocca, il corpo ed il piede. Le anse sono realizzate manualmente. Quando le singole parti del 
vaso sono realizzate, esse vengono unite per evitare che i punti di congiunzione siano visibi- 
li e, soprattutto, che il vaso sia fragile. Appena completato, il vaso viene rivestito da un ingob- 
bio (una sorta di incamiciatura) realizzato con argilla molto diluita nell'acqua. Tale tratta- 
mento conferisce omogeneità al vaso e fa da “collante” tra le singole parti. 
4. essiccamento: a foggiatura ultimata occorre che il prodotto venga posto ad essiccare, per eli- 
minare l’acqua di impasto. Per evitare al manufatto fessurazioni e rotture e per diminuirne la 
porosità, è necessario che l’essiccamento avvenga nella maniera più lenta e graduale possibile. 
5. decorazione (ad opera del ceramografo o pittore): una volta essiccato, il vaso viene ceduto dal 
vasaio al ceramografo o pittore, che procede alla sua decorazione attraverso la raffigurazione 
vascolare e la verniciatura. Il “verniciamento” è preparato a parte e diluito. La vernice, solo dopo 
la cottura (6° fase), si trasforma in un lucente involucro vetroso che aderisce completamente al 
vaso, celandone tutte le imperfezioni. Per la realizzazione dei vasi ateniesi (e successivamente 
sicelioti e magno greci) si utilizza la “vernice nera”, costituita da argilla liquida peptizzata (ovve- 
ro resa priva delle particelle più pesanti) alla quale sono aggiunti degli alcali sufficienti a darle 
una notevole lucentezza dovuta ad ossidazione in seguito a cottura. La vernice ottenuta è sotti- 
le, ma conserva la consistenza sufficiente a far sporgere in rilievo le singole linee. 

a. decorazione a “vernice nera” (fig. 7): è eseguita soprattutto sopra uno sfondo in argilla 
risparmiata. Il ceramografo, essendo il manufatto essiccato, intinge il pennello nella densa 
vernice ferruginosa creata, colloca il vaso sul disco del tornio, posiziona la punta del pen- 
nello e fa girare il tornio in modo da ricoprire 
in maniera uniforme il vaso con la vernice 
nera (anche un occhio non esperto è in grado 
di leggere i giri circolari di un pennello dalla 
grossa punta sulle facce dei vasi e soprattutto 
nei casi in cui la vernice utilizzata non è suffi- 
ciente, si coglie la sfumatura striata di un colo- 
re che non è del tutto compatto). La parte 
destinata alla decorazione (spesso isolata 
all’interno di uno spazio “metopale”) viene 
dipinta con un pennello di minore spessore ed 
i particolari anatomici delle figure, i motivi sti- 
lizzati delle vesti, le minuzie dei fregi vegetali 
sono eseguiti mediante sottili incisioni pratica- 
te con una punta rigida, che porta allo scoper- 
to il sottostante strato di argilla che, una volta 
cotta, avendo subito l’incisione, diventa di 


7. Anfora a figure nere da Camarina. 525-500 a.C. 


colore biancastro. Museo Archeologico Regionale “Paolo Orsi” 


Cronologia: dall'inizio del VI secolo a.C. fino al 520 a.C. 

Breve periodo (fino al 510 a.C.) di “vasi bilingui”: interno: a figure rosse /esterno: a figu- 
re nere. Le figure nere permangono anche nel periodo della produzione a figure rosse, 
ma solo per le anfore date in premio ai vincitori dei giochi panatenaici in onore della dea 
Athena, realizzate sempre a figure nere, proprio per sottolineare il legame alla tradizio- 
ne storica. 

b. decorazione a “vernice rossa”: il disegno è lasciato in rosso (è il rosso-arancio, lucente, 
tipico dell'argilla attica), in contrasto con il nero, e la traccia preliminare del disegno è 
eseguita con uno strumento non acuminato, ma dalla punta arrotondata. Le figure sono 
dipinte nei contorni, dapprima con una linea sottile, poi con una striscia più larga. Le 
linee dei particolari interni alla figura rossa vengono disegnate in seguito e lo sfondo è 
dipinto con la vernice nera. 


Cronologia: dal 510 a.C. al 450 a.C. 


Una variante, nel V secolo a.C., è rappresentata dalle lekythoi a fondo bianco, aventi desti- 
nazione funeraria. Il vaso è ricoperto nella parte centrale con ingobbio molto chiaro, sul quale 
si stagliano i contorni delicati delle figure, tracciati con vernice nera molto liquida. 


6. cottura: è la fase più delicata della lavorazione ceramica. La fornace viene “caricata” e questa 
operazione è un'attività di grande responsabilità e va ese- 
guita lentamente e con molta cautela; talvolta, se l’infor- 
nata conta numerosi vasi, occorre un'intera giornata lavo- 
rativa. Ogni operazione di caricamento della fornace 
avviene, comunque, sotto la vigile sorveglianza del mae- 
stro-proprietario di bottega. Per dare una maggiore stabi- 
lità ai manufatti da cuocere vengono utilizzati dei distan- 
ziatori di fornace, consistenti in piccoli cunei, treppiedi ed 
anelli in terracotta, che garantiscono un'uniforme distan- 
za tra i vasi. Quindi, si passa alla vera e propria cottura che 
consta di tre fasi: 


1° fase i vasi sono impilati all’interno della camera di 
cottura e sono portati in “atmosfera ossidan- 
te”, ricca di ossigeno, dal momento che rima- 
ne aperta la ventilazione all’interno della 
camera di cottura. La temperatura è portata a 

i ő è vri i i 8. Lekythos a figure rosse da Gela. 
circa 900°C ed i vasi iniziano ad assumere una Cia 
colorazione rossastra. Museo Archeologico Regionale “Paolo Orsi” 


2° fase si chiudono le prese d’aria e si crea un'atmosfera “riducente”, si aggiungono foglie e 
legna verde per ottenere fumo e la temperatura viene alzata a 950°C. Il monossido di 
carbonio del fumo si unisce all’ossigeno contenuto nell’ossido ferrico della vernice e 
si trasforma in ossido ferroso di colore nero. La superficie coperta dalla patina più 
densa si vetrifica. 

3% fase viene nuovamente immesso dell'ossigeno che, penetrando l'argilla nelle parti rima- 
ste più porose, le riconduce al colore rosso dell’ossido ferrico, mentre nelle parti vetri- 
ficate (quelle che ricoprono la superficie del vaso con la vernice nera) l’ossido ferro- 
so non può più combinarsi con l'ossigeno e rimane nero. La temperatura viene por- 
tata ad 875°C. Se rimane più elevata anche le parti nere tornano rosse (fig. 8). 


Una volta cotto il vaso è pronto per essere immesso sul mercato e venduto, ovvero consegna- 
to direttamente a chi ne aveva commissionato la fattura. 


LE FORME VASCOLARI: 
FUNZIONE, ICONOGRAFIA E SIGNIFICATO 


Un corretto studio delle forme vascolari può essere compiuto seguendo una lettura incrociata 
che coinvolga la forma del manufatto, legata alla sua funzione e all’iconografia, ovvero all'im- 
magine, che esso reca. 


a) I vasi del simposio cratere psyktér kylix 
dinos oinochoe kantharos 
stamnos skyphos 


I crateri (vasi di diverse tipologie: a colonnette, a calice, a campana, a volute, le cui dimensio- 
ni dipendevano dal numero dei partecipanti al simposio), gli stamnoi (lo stamnos è un vaso 
dal corpo panciuto e collo avente spalle pronunciate e anse orizzontali), il dinos (vaso roton- 
do di ampie dimensioni, generalmente collocato sopra un alto supporto), lo psyktér (vaso dal 
corpo quasi emisferico e realizzato con doppia parete con funzione termica; esso era riempito 
di neve o di acqua molto fredda della fontana), le oinochoai, (generalmente trilobate, e cioè 
aventi la bocca a tre lobi, la cui funzione consiste nell'attingere all’interno dei grandi vasi, 
come il cratere, il vino per poi versarlo nei vasi per bere: kylix, skyphos, kantharos); il kan- 
tharos (vaso emblematico di Dioniso; è una coppa piuttosto profonda su alto piede e il cui orlo 
è sormontato da anse le quali conferiscono una eleganza particolare alla forma vascolare); la 
kylix (è la coppa più comunemente utilizzata, è molto svasata ed è munita di due anse; essa 
va tenuta per il piede, più o meno alto e sottile), lo skyphos (tazza a vasca piuttosto profon- 


da, di struttura tronco-conica avente le anse orizzontali): sono questi gli “attori principali” del 
simposio, la cui etimologia deriva dal greco sun potos (bere insieme). 

Dal cratere si attinge il vino servendosi di mestoli in terracotta o in bronzo variamente deco- 
rati. Alla fine del banchetto è consueto che i partecipanti utilizzino le kylikes per giocare al kot- 
tabos che consiste nel far schizzare la rimanenza del vino su di un bersaglio, scelto in prece- 
denza, e centrarlo. 


b) Vasi per trasportare liquidi anfora pelike hydria 


Il vaso più utilizzato per il trasporto dei liquidi (olio, vino, miele) era l’anfora nelle sue differenti 
tipologie. È un vaso a due anse con collo stretto, a volte distinto dalla spalla mediante una netta 
linea (risega). Il piede, di dimensioni ridotte, poteva essere a punta per infiggerla nel terreno o 
per poterne impilare una serie nella stiva delle navi da carico. 

Una variante dell’anfora è la pelike che ha un ventre più panciuto rispetto a quello dell’anfora. 
Altra variante dell’anfora è l'hydria (dal greco hydor = acqua), dotata di una terza ansa per 
rendere più facile il suo trasporto. Essa è destinata al solo trasporto dell’acqua attinta alle fonti 
o ai pozzi; è un vaso tipicamente femminile. 

L'anfora ed il cratere venivano spesso utilizzati nei riti funerari come sema (segnacolo) della 
tomba e anche come urna cineraria per contenere per lo più le ceneri dei bambini. 


c) Vasi per unguenti e profumi aryballos alabastron lekythos pisside lekane 


Le cure della donna per aumentare e conservare la sua bellezza non erano rivolte solo alla 
capigliatura, ma anche al viso. Le trousses che contenevano i loro cosmetici erano la pisside 
(vaso di forma rotonda o cilindrica, a scatola chiusa, con coperchio) e la lekane (bacile con 
coperchio) che, se di grandi dimensioni, potevano avere anche la funzione di porta-gjoielli. 
L'aryballos (vaso di piccole dimensioni, panciuto, con orlo molto corto e stretto ed orlo piat- 
to e largo, di cui si conoscono diversi tipi e che conteneva sostanze simili ai nostri sali per far 
riprendere subito da improvvisi mancamenti) e l’alabastron (vasetto di forma allungata, collo 
stretto e orlo piatto, fornito, a volte, di due minuscole anse) erano utilizzati per contenere oli 
ed unguenti profumati. La lekythos (brocca o bottiglia ad una sola ansa con il collo stretto, 
corpo allungato e bocca con orlo molto concavo), infine, era per lo più utilizzata dagli atleti o 
in cerimonie funerarie (in particolar modo la tipologia delle lekythoi a fondo bianco), essendo 
posta accanto al letto funebre nella fase della prothesis (esposizione). 


d) Vasi per libagioni e cerimonie loutrophoros lebes gamikòs rhyton 
kernos exaleiptron phiale 


Nel mondo magno greco e siceliota, così come accadeva anche in quello greco, imomenti più 
importanti della vita di ogni individuo erano “ritualizzati” attraverso il ricorso a libagioni e 
cerimonie sacre. Questi momenti salienti erano la nascita, l'ingresso nell’età adulta, il matri- 
monio e la morte. Numerose sono le testimonianze vascolari che attestano l’uso di commis- 
sionare vasi aventi funzione funeraria. La loutrophoros (vaso a corpo ovoide allungato, collo 
lungo, anse traforate dal profilo sinuoso, che aveva due usi, attestati dalle fonti e dalle scene 
figurate: serviva per il bagno nuziale e faceva parte del corredo funerario di chi era morto 
senza sposarsi), generalmente, fa parte dei corredi funerari di donne che non si erano sposa- 
te. Il momento del matrimonio viene, così, solennizzato dalla presenza di questo vaso dalla 
forma del tutto peculiare. 

Il lebes gamikés (recipiente di forma quasi sferica, impostato su alto piede conico, con due 
anse verticali e un coperchio) era un vaso utilizzato come dono alla sposa al momento del 
matrimonio. Spesse volte esso è rinvenuto in contesti funerari, in cui assume la funzione di 
“indicatore” dello status da coniugata di cui aveva goduto la defunta in vita. 

Sia i lebetes gamikoi che le loutrophoroi sono utilizzati come semata (segnacoli) all’esterno delle 
tombe. Altri vasi aventi una funzione legata alle libagioni, per lo più in ambito funerario, sono 
le phialai, l’exaleiptron, il rhyton ed il kernos. 

La phiale è una tazza o patera con orlo basso e senza anse, spesso con rilievo circolare al cen- 
tro. Era, in genere, un vaso di metallo e in quelle realizzate in ceramica si conservano spesso 
le baccellature tipiche della lavorazione del metallo. Serviva per versare il vino ed in genere 
era usata nelle libagioni. 

L'exaleiptron (definito impropriamente anche kothon) rituale e funerario, frequente soprat- 
tutto nella ceramica corinzia. A forma circolare con orlo arrotondato e profondamente rien- 
trante (a ciambella), esso veniva usato soprattutto nelle libagioni. 

Il rhyton è un vaso per bere a forma di corno di animale, spesso ornato da decorazione pla- 
stica, con parte superiore plasmata a testa di satiro o di animale (ariete, cavallo, cane). Veniva 
usato soprattutto nelle libagioni rituali e spesso è rappresentato nelle scene dionisiache. 

Il kernos è un vaso rituale con piccoli vasetti applicati sull'orlo per le offerte votive. 


Servizio Museo Archeologico Regionale 
“Paolo Orsi” - Siracusa 


Progetto Scuola - Museo 


1 
La bottega del vasaio 


Regione Sicilia 
Assessorato dei Beni Culturali ed Ambientali e della P.I. 
Dipartimento dei Beni Culturali ed Ambientali ed E.P. 
Architettura e Arte Contemporanea 
2009 


2. Stefania Germenia Miti e culti dell'antica Grecia 
3. Giuseppina Monterosso Il tempo del gioco e il tempo dello sport 


4. Angela Maria Manenti A tavola con gli antichi 
Ermelinda Storaci 


5. Salvatore Valastro Donne allo specchio 


in copertina 

Statuetta raffigurante donna intenta alla lavorazione dell'argilla. 
Da Megara Hyblaea. Fine VI sec. a.C. 

Museo Archeologico Regionale “Paolo Orsi” 


Stefania Germenia 
MITI E CULTI DELL'ANTICA GRECIA 


Come nasce il mito e perché? 

I racconti mitologici furono elaborati, sin dalla preistoria, dalla fantasia degli uomini che ave- 
vano l'esigenza di dare una spiegazione convincente a tutto ciò che non riuscivano a com- 
prendere razionalmente e che per loro rimaneva oscuro: fenomeni naturali, avvenimenti, tra- 
dizioni e leggi che si perdevano nella notte dei tempi. Così gli antichi, e tra essi i Greci, ani- 
marono le forze della natura e gli astri, diedero loro un nome, un'immagine, sentimenti, pote- 
ri e li trasformarono in divinità da venerare. In ogni epoca e in ogni civiltà il racconto mitolo- 
gico esprime una visione del mondo, i valori morali e sociali, la storia, le convinzioni religio- 
se, offre modelli di comportamento positivi e negativi. 


GLI DEI GRECI 


I greci immaginarono divinità simili all'uomo, animati dalle sue stesse passioni: gli dei greci, 
infatti, amano, odiano, provano gioia, dolore, passione, si aiutano e si contrastano, sono invi- 
diosi, gelosi, vendicativi. 


Origine degli dei greci 

All’inizio c'era solo il Caos e da esso nacquero Gaia (la Terra), il Tartaro (gli Inferi), il Deside- 
rio e la Notte. Da Gaia, elemento primordiale, si generarono il mare (Ponto) e il cielo (Urano). 
In seguito, dall'unione di Gaia e Urano, nacquero esseri mostruosi: dodici Titani, sei maschi 
e sei femmine, tre Ciclopi e tre Centimani. A loro Gaia chiese di liberarla dal brutale marito 
Urano e solo l’ultimo nato dei Titani, Crono, acconsentì alla richiesta della madre e mutilò il 
padre evirandolo. Ribellatosi al padre, Crono prese il potere, confinò gli altri Titani nell’Ura- 
no e si unì in matrimonio alla sorella Rea, dalla cui unione ebbe origine la stirpe degli dei 
olimpici. 

La fantasia popolare designò come sede degli dei l'Olimpo, alto monte della Tessaglia. Il capo 
supremo era Zeus. Sua moglie, Hera, si rivelava spesso capricciosa e gelosa, a causa dei nume- 
rosi tradimenti del marito con dee, ninfe e donne mortali dalle quali ebbe numerosi figli. 

I fratelli di Zeus, Poseidone ed Ade, erano rispettivamente i sovrani del mare e del regno dei 
morti. 

Inoltre, una folta schiera di semidei e creature fantastiche, quali centauri, ninfe, sfingi, arpie 
ecc., popolava la terra, il cielo ed il mare ed intrecciava il suo destino, volente o nolente, con 
quello degli dei e dei grandi eroi. 


ZEUS ED HERA 


Padre degli dei e degli uomini, dio del cielo e della terra e di tutti i fenomeni celesti. 

Nacque da Crono e Rea. La madre, per sottrarlo appena nato alla voracità del padre Crono, lo 
aveva nascosto in una caverna sul monte Ida a Creta, affidandolo alle cure delle ninfe Adra- 
stea ed Io, che lo nutrirono con il latte della loro capra Amaltea. Cresciuto, divenne padrone 
dell’ universo dopo aver ingaggiato una dura lotta con i Titani e i Giganti e infine pose la sua 
dimora sull’Olimpo. 

Figlia di Crono e Rea, Hera fu contemporaneamente sorella e moglie di Zeus. Hera non tolle- 
rava le infedeltà del marito, troppo spesso attratto dalla bellezza femminile e, per questo, nei 
racconti mitologici, è quasi sempre dipinta come una donna dal carattere difficile: dispotica, 
intrigante, vendicativa, sospettosa e gelosa. 


Il culto di Zeus a Siracusa 

Il tempio di Zeus Olimpio o Olympeion, del quale rimangono solo due colonne sul basamen- 
to, fu edificato all’esterno della città di Siracusa, su un promontorio lungo la via Elorina, lad- 
dove sfociano il fiume Ciane ed il torrente Mammaiabica. È un tempio dorico periptero, esa- 
stilo, di epoca arcaica (inizi del VI sec. a.C.). 


Il mito di Zeus nell'immaginario greco 

Raffigurato come un uomo possente e maestoso, i suoi attributi caratteristici sono il fulmine, 
simbolo delle violente passioni e della collera da cui spesso si lasciava dominare, lo scettro da 
re, l'aquila che portava i suoi messaggi a dei e uomini, la pelle della capra Amaltea, che lo pro- 
feggeva come una corazza. 


APOLLO, IL DIO DELLA LUCE 
E ARTEMIDE, LA DEA DELLA CACCIA 


Le due divinità nacquero da uno 
dei celebri tradimenti di Zeus ai 
danni di Hera, che si vendicò 
della rivale Latona proprio men- 
tre questa era in attesa dei due 
gemelli Apollo e Artemide. La 
regina degli dei costrinse la donna 
a vagare in cerca di un luogo dove 
partorire, dopo aver proibito a 
terra e mare di dare ospitalità alla 
partoriente. Solo Delo, in quanto 
isola galleggiante al centro dell’E- 
geo, accolse Latona e le consentì 
di partorire le due divinità (fig. 1) 
Proprio a Delo fu eretto il santua- 
rio più caro ad Apollo, dio del sole 
che inonda ogni cosa con la sua 
luce benefica ed il suo calore. 
Apollo era anche il protettore 
della musica e della poesia; sue 
“collaboratrici” erano le nove . Cratere attico con Apollo e Artemide, attribuito al Gruppo di Polignoto, 
muse, figlie di Zeus e di Mnemo- ECS Toson 

sine, raffigurate come splendide 

fanciulle, piene di grazia: Callio- 

pe, musa della poesia epica, Clio della storia, Euterpe della lirica monodica e del flauto, Erato 
della lirica corale, Melpomene della tragedia, Polinnia del mimo, Talia della commedia, Tersi- 
core della danza e della poesia leggera, Urania dell'astronomia. 

Fu legato da sentimenti amorosi a molte dee e donne mortali. Ricordiamo l’amore per Dafne, 
figlia del fiume Peneo, in Tessaglia: la giovane fuggì il dio innamorato che, mai domo, la inse- 
guì finchè ella, disperata ma decisa a non arrendersi all’abbraccio divino, chiese al padre 
Peneo di intervenire in suo aiuto e questi la trasformò in una pianta di alloro che divenne la 
pianta sacra ad Apollo. 

Invece da Coronide, figlia del re dei Lapiti, ebbe Asclepio, il dio della medicina. 

Tra i tanti miti legati al dio, si può ricordare quello della sua gara con il sileno Marsia. La dea 
Athena, dopo aver inventato il flauto, lo gettò via perché, suonandolo, deformava le sue guan- 


ce. Marsia lo raccolse e ben presto divenne abilissimo nel suonare tale strumento, tanto quan- 
to Apollo era abile nel suonare la cetra. Si arrivò ad un vero certame tra il dio ed il sileno e alle 
muse fu affidato il compito di decretare il vincitore. Esse però, alla fine della gara, emisero un 
giudizio di parità che non fu accettato da Apollo. Con uno stratagemma, il dio invitò Marsia 
a suonare il suo strumento al contrario ed egli fece lo stesso. Ma Apollo poté ugualmente suo- 
nare la cetra mentre, ovviamente, Marsia non fu capace con il flauto. Apollo fu quindi il vin- 
citore e decise di punire la superbia (in greco ubris) del sileno e, legatolo ad un albero, lo scor- 
ticò vivo. 


Il culto di Apollo 

In Grecia due furono le sedi principali del suo culto: Delo e Delfi, sede del famoso oracolo. 
A Siracusa il culto del dio ha origini antichissime e trova la testimonianza più certa e signifi- 
cativa nei resti dell’Apollonion di Ortigia, tempio a lui dedicato, come dichiara un'iscrizione 
in caratteri greci sul gradino più alto della fronte dell’edificio (“Kleomenes, figlio di Cnidiei- 
das, fece ad Apollo (il tempio) ed Epikles (elevò i colonnati, opere belle”). Si tratta del più anti- 
co tempio greco d'occidente dorico, periptero, arcaico, databile al VI sec. a.C.. 


Il mito di Apollo nell'immaginario greco 

Corrispettivo maschile di Afrodite, dio della bellezza, è raffigurato come uno splendido efebo 
dal corpo armonico e dalla capigliatura fluente. Suoi attributi sono l'arco e le frecce, con chia- 
ra allusione al suo ruolo di dio del sole che colpisce con i raggi solari; molto spesso una coro- 
na di alloro cinge la testa del giovane e splendido dio che suona la cetra, con riferimento al 
suo ruolo di protettore della musica e della poesia. 

Certamente l'attributo più famoso di Apollo è il tripode, riferibile alla sfera sacra che ruota 
intorno al culto di questa divinità e alle sue capacità divinatorie e profetiche che concedeva 
anche alle sue sacerdotesse. 


ARTEMIDE 


La sorella gemella di Apollo, Artemide, fu venerata in quanto dea della caccia e della luce 
lunare. Come il fratello era armata di arco e frecce con le quali cacciava e talora, quand'era 
offesa, superba e vendicativa, seminava pestilenze e morti improvvise. 

Nacque per prima e aiutò la madre Latona a partorire Apollo. Per questo motivo la dea, non- 
ostante avesse chiesto a Zeus e ottenuto di rimanere vergine, fu anche simbolo delle energie 
femminili ed era venerata e invocata dalle donne in gravidanza, principalmente quando ave- 
vano inizio le doglie del parto. 


Il culto di Artemide 


Dopo Delo, isola sacra ad entrambe le divinità, l’Artemision di Efeso, in Turchia, fu il luogo più 
caro alla dea. Anche a Brauron si venerava la vergine dea della caccia e lì fanciulle ateniesi di età 
compresa fra i cinque e i dieci anni permanevano un intero anno al servizio della dea. Esse, 
durante questa pratica religiosa, prendevano il nome di arktoi (orsette). Una leggenda, infatti, 


raccontava che un orso era stato allevato e addo- 
mesticato dall'intera cittadinanza di Brauron finché 
una fanciulla, che infastidiva l'orso, fu uccisa o 
accecata dall’animale. Per questo motivo il fratello 
della ragazza uccise l'orso e Artemide Potnia theron, 
protettrice degli animali selvatici, si adirò e pretese 
che delle fanciulle prendessero il posto dell’anima- 
le nel santuario. 

Dagli scavi di Piazza Duomo a Siracusa proviene 
una delle più importanti testimonianze del culto 
della dea nella città greca: l’oinochoe protocorinzia 
con la raffigurazione di Artemide Potnia theron 
(fig. 2). 

Inoltre, attestazioni del culto di Artemide a Sira- 
cusa fra il V ed il III secolo a.C. sono state rintrac- 
ciate in due grotte naturali alla fine del Viale Scala 
Greca, sulla SS. 114. Il santuario, scoperto da Paolo 
Orsi, ha restituito, fra l’altro, numerose terrecotte 
votive con Artemide con cervo (V sec. a.C.) e 
diverse thysiai, piccole fosse votive che fungevano 
da deposito delle offerte in onore della dea. 


Il mito di Artemide nell'immaginario greco 


2. Particolare dell’oinochoe protocorinzia di Piazza 
Duomo con la raffigurazione della Pothnia theron. 
Museo Archeologico Regionale “Paolo Orsi” 


Le più antiche immagini la ritraggono come Potnia theron, signora delle belve selvatiche: dea, 
spesso alata, accompagnata da una o più fiere selvatiche. A partire dall'epoca classica è raffi- 
gurata con l'arco e le frecce, da cacciatrice infallibile o accompagnata da uno o più animali 


(cani, cervi ecc.). 


ERMES, 
IL MESSAGGERO DEGLI DEI 


Figlio di Zeus e della ninfa Maia, si rivelò fin dalla nascita molto vitale. La madre Maia, aven- 
do partorito in una grotta sul monte Cillene, in Arcadia, lo depose in fasce dentro un cesto, ma 
il neonato, trasformatosi presto in fanciullino, uscì fuori dalla grotta in cerca di avventure e 
fuggì fino in Tessaglia dove erano delle mandrie del fratello Apollo. 

Ermes rubò alcuni capi di bestiame e li condusse per nasconderli fino alla città di Pilo riuscen- 
do a farne perdere le tracce. Ritornato sul monte Cillene, fra le sue fasce di bambino, vide una 
tartaruga, la prese, la estrasse dal guscio e, sul lato concavo di questo, tese sette corde, inven- 
tando così un importante strumento musicale, la lira. 

Quando Apollo individuò il colpevole del furto delle mandrie, si recò alla caverna per chie- 
derne la restituzione. Ermes gli mostrò subito la lira e prese a suonarla e Apollo ne fu tanto 
colpito da chiedere quello strumento in cambio della sua mandria. 

In seguito Ermes avrebbe inventato anche la siringa o flauto a più canne e, anche in questo caso 
Apollo si invaghì dello strumento musicale tanto da offrire a Ermes in cambio di esso il suo 
bastone d’oro o caduceo che sarebbe divenuto uno degli attributi del messaggero degli dei. 
Fu anche l'inventore di varie pratiche sportive, fra cui il pugilato, e per questo fu eletto pro- 
tettore degli atleti. 

Ebbe il ruolo di psicopompo, accompagnatore delle 
anime dei defunti nell'aldilà. 


Il mito di Ermes nell'immaginario greco 

Tra le fonti letterarie, l'inno omerico ad Ermes (v. 
105) lo definisce polutropos (dalle molte risorse). 
Noto come messaggero degli dei, fu raffigurato 
come un giovane atletico, in quanto protettore degli 
atleti, con i calzari alati (talari) ed un cappello alato 
(petaso), dall’ampia tesa, entrambi simbolo della 
sua straordinaria celerità nel recare i messaggi. Por- 
tava il bastone da messaggero, il caduceo, dono di 
Apollo (fig. 3). 

Egli era però anche il dio dei pastori e per questo fu 
spesso raffigurato come crioforo (con un agnello 
sulle spalle), talvolta con un gallo o con una tartaru- 
ga a ricordare la sua invenzione della lira. 


È 


3. Ermes crioforo da Grammichele, 
Museo Archeologico Regionale “Paolo Orsi” 


AFRODITE, 
LA DEA DELLA BELLEZZA E DELL'AMORE 


“Colei che venne dalla schiuma”, anadiomene, questo il significato del suo nome. Si narra infat- 
ti che la dea nacque dai testicoli di Urano, tagliati e gettati in mare da Crono per liberare la 
madre Rea, sorgendo dalla schiuma delle onde, nelle acque di Cipro che bagnavano Paphos 
o, secondo un’altra tradizione, figlia di Zeus e Dione. Fu moglie infedele di Efesto, il fabbro 
degli dei, ed ebbe molti figli dal dio della guerra Ares, fra cui Eros. 

Due sono le storie che legano Afrodite a 
Troia. Zeus costrinse la dea ad innamorarsi 
del pastore troiano Anchise. Dal loro amore 
nacque Enea, colui che avrebbe dato origi- 
ne ai Latini in Italia. 

Ma la dea contribuì anche allo scoppio 
della guerra tra Greci e Troiani. Per essere 
giudicata la più bella tra le dee da Paride, 
figlio di Priamo, re di Troia, gli promise 
Elena, già moglie di Menelao, re di Sparta. 
Il rapimento di Elena da parte di Paride 
fece scoppiare la guerra di Troia. 


Il mito di Afrodite 

nell'immaginario greco 

Veniva spesso ritratta insieme ai delfini, 
sorgente dal mare nel ricordo della sua 
nascita o in atteggiamenti vezzosi che sot- 
tolineano la sua vanità: appena uscita dal- 
l'acqua (fig. 4) mentre copre le proprie bel- 
lezze (del tipo “pudica”), mentre strizza i 
capelli, appoggiata ad un pilastrino, quasi 
in posa. 


DIONISO, 
VINO, IRRAZIONALITÀ, GIOIA 


Figlio segreto di Zeus, avuto da una mortale, Semele, e tenuto a lungo nascosto per sottrarlo 
alla vendetta di Hera. 

Il suo nome, Dionysos, significa “nato due volte”e si riferisce proprio alla leggenda sulla sua 
nascita. Come Atena, fu partorito dallo stesso Zeus dopo averlo cucito nella sua coscia alla 
morte della donna con cui lo aveva concepito, Semele, rimasta incenerita dopo aver chiesto al 
divino amante, stoltamente e ingannevolmente consigliata dalla gelosa e vendicativa Hera, di 
mostrarsi nelle sue fattezze. 

Dopo averlo partorito, Zeus lo affidò ad Ermes affinché lo portasse alle ninfe del Monte Nisa, 
in Arcadia, che lo avrebbero allevato. Il giovane Dioniso crebbe quindi libero e selvaggio tra i 
boschi e proprio durante le sue scorribande scoprì la vite ed il suo frutto e imparò a ricavare 
dall’uva fermentata il vino, inebriante bevanda che amava gustare (fig. 5). 

Il mito racconta che il giovane dio viaggiò per tutta la terra, anche verso luoghi molto remoti 
come l'India, su di un carro, coronato di pampini e di edera e con un corteo di Satiri, esseri 
brutti e villosi con coda e zampe caprine e dalle orecchie appuntite, e di Menadi, donne che 
danzavano scompostamente e suonavano ritmi frenetici invasate dalla presenza del dio e 
dagli effetti del vino. Durante i suoi viaggi Dioniso insegnò ai contadini la viticoltura, fondò 
nuove città, istituì culti in suo onore e 
spinse gli uomini verso una vita più lieta, 
fatta anche di trasgressione. 

Una leggenda legata al dio racconta che, 
durante una delle sue peregrinazioni per 
il mondo, fu rapito e reso schiavo da pira- 
ti a bordo della nave sulla quale era salito, 
non riconosciuto. Adirato per questo e per 
potersi liberare, il giovane Dioniso fece 
spuntare tralci di vite e di edera sull’im- 
barcazione, trasformò i remi in serpenti 
per impedire la navigazione della barca e 
fece comparire pantere e leoni, trasfor- 
mandosi lui stesso in una fiera selvaggia. 
I pirati, terrorizzati, si tuffarono in mare e 
il dio li trasformò in delfini. 

Ripreso il viaggio, Dioniso, nell'isola di 
Nasso, incontrò Arianna, abbandonata lì 5. Moneta con testa di Dioniso della zecca di Naxos, 450 a.C. 
dall’'eroe ateniese Teseo al ritorno da Museo Archeologico Regionale “Paolo Orsi” 


Creta. A questo punto, il giovane Dioniso, dopo aver abbondantemente svolto la sua missio- 
ne educatrice sulla terra, poté assurgere all’Olimpo, insieme alla sposa Arianna, al fianco del 
padre Zeus. 


Il culto di Dioniso 

Fu adorato come benefattore dell'umanità, alla stregua di Apollo e di Demetra. Era conside- 
rato un dio gioioso che voleva alleviare le pene dei comuni mortali con la sua bevanda magi- 
ca, ma spesso la leggerezza dell'animo lasciava il posto all’irrazionalità e alla totale assenza di 
ogni controllo emotivo. Quasi sempre il culto moderato del dio si trasformava in un culto 
orgiastico: durante le feste dionisiache i Satiri e le Menadi o Baccanti si abbandonavano al 
richiamo del dio, grazie anche all'ubriachezza dovuta al vino. L'invasamento raggiunto dalle 
Menadi era tale da poter ridurre a brandelli con la sola forza delle loro mani gli animali desti- 
nati al sacrificio in onore del dio; Satiri e Menadi, spesso in preda a vere e proprie allucina- 
zioni e completamente privi di razionalità, si apbandonavano a danze e orge vere e proprie. 
Il dio aveva quindi il potere di sconvolgere la mente umana, come raccontano per esempio Le 
Baccanti di Euripide: Penteo, re di Tebe, aveva vietato alle donne tebane la celebrazione dei 
riti dionisiaci. Egli incatenò il dio e negò l'evidenza dei suoi prodigi. Dioniso si slegò dalle 
catene, incendiò il palazzo reale e non volle ascoltare i moniti dell'indovino Tiresia. Penteo 
decise poi di recarsi sul Monte Citerone a spiare le tebane durante i riti segretissimi in onore 
di Dioniso. Si nascose su un albero, ma le donne, in preda all’invasamento, lo scambiarono per 
un animale e lo sacrificarono al loro dio, dopo averlo squartato con la sola forza delle loro 
mani. Proprio la madre Agave ne infilzò la testa su un bastone, scambiandola per quella di un 
leone e rientrò a Tebe mostrandola come un trofeo. Rinsavite e compreso quanto accaduto, le 
donne ebbero una forte impressione di quanto fosse grande su di loro il potere del dio: erano 
state il suo strumento per punire la superbia (ubris)di un comune mortale. 


Il mito di Dioniso nell'immaginario greco 

Soprattutto sui vasi attici a figure nere e a figure rosse, in particolare su quelli utilizzati duran- 
te i simposi, crateri, kylikes, lekythoi, sono molto frequenti le immagini dei cortei dionisiaci. 

Le Menadi sono raffigurate nella loro condizione di invasate con gesti nervosi e frenetici che 
rivelano la loro eccitazione: vestono abiti leggeri, trasparenti, oppure pelli caprine o di pante- 
ra. Hanno il capo coronato d’edera e di pampini, impugnano il tirso, bastone sacro a Dioniso 
coronato da una pigna e avvolto d’edera, suonano timpani, cembali e doppi flauti, danzano 
nervosamente al ritmo frenetico e ripetitivo tipico dei cortei dionisiaci. Dioniso compare spes- 
so in queste scene, seminudo, imberbe, a testimonianza della sua giovinezza, in mezzo al cor- 
teo, con il capo coronato d’edera e pampini, il tirso in mano e spesso anche una coppa di vino. 


POSEIDONE, 
IL DIO DEL MARE 


Fratello di Zeus e Ade, figlio di Crono e Rea, a lui, dopo aver deposto il padre Crono insieme 
ai fratelli, spettò il regno del mare e come esso era collerico e infido. Bastava un nulla per 
accendere la sua collera e con il suo tridente, forgiatogli dai Ciclopi, scatenava spaventose bur- 
rasche e violenti marosi. A volte, per punire i mortali, mandava sulla terra mostruosi esseri 
marini come Tritone, con cui dovette battersi aspramente Ercole. Amò dee, ninfe e mortali, ma 
sposa legittima di Poseidone e regina del mare, fu la ninfa Anfitrite. Ebbe una prole molto 
numerosa, tanto quanto i suoi amori; dall'unione con la Gorgone Medusa nacquero il gigante 
Crisaore ed il cavallo alato Pegaso. 

Una delle saghe mitologiche legate al suo carattere vendicativo narra l’accanimento con il 
quale perseguitò Ulisse durante il suo viaggio di ritorno da Troia: l'eroe, infatti, si era mac- 
chiato della colpa di aver accecato suo figlio, il ciclope Polifemo. 


Il mito di Poseidone nell'immaginario greco 
Il tridente è il suo attributo e viene spesso raffigurato come un uomo barbuto, dalla corpora- 
tura possente, alla guida di un carro trainato da delfini o dalle creature marine che compon- 
gono la sua corte insieme alle ninfe oceanine. 


ADE, 
IL DIO DELL’OLTRETOMBA 


Fu figlio di Crono e Rea e fratello di Zeus e Poseidone; dopo la deposizione di Crono ebbe in 
sorte il dominio del regno dei morti. 

Schivo e solitario, in rare occasioni egli usciva dal suo regno; era geloso dei suoi poteri e seve- 
ro con i suoi sudditi. Dio dell'ombra e dei morti, fu il meno amato fra gli dei. Sua sposa era 
Persefone, figlia di Demetra. 

L'oltretomba, posto al centro della terra, era un immenso labirinto con buie e profonde spe- 
lonche. Lo Stige, un grande fiume dalle acque limacciose, scorreva ai confini del regno. Qui si 
accalcavano le anime dei morti in attesa di essere traghettate dal nocchiero Caronte nel regno 
dei morti. Sull’altra sponda, Cerbero, il cane con tre teste, le accoglieva latrando e le sospin- 
geva verso l'ingresso dell'inferno. I morti raggiungevano la tenebrosa reggia di Ade sulla 
quale stavano appollaiate le Furie. Esse erano tre: Tisifone, Aletto, Megera; avevano teste di 
donne coperte di serpi, corpi di cani e ali di pipistrello. Erano le divinità della vendetta e inse- 
guivano, tormentandolo, chi si era macchiato di gravi colpe verso familiari e dei. Nei pressi 
della reggia di Ade stavano i giudici infernali: Minosse, Radamanto, Eaco. Le anime si rimet- 
tevano al loro giudizio e venivano giudicate secondo i loro meriti e le loro colpe. I defunti 
venivano quindi indirizzati o alla prateria degli Asfodeli, dove risiedevano le anime di coloro 
che non erano stati né troppo buoni né troppo malvagi, o fra i dirupi del Tartaro, luogo di pena 
per i malvagi, immerso nel buio e rischiarato dalle fiamme del Flegetonte, il fiume di fuoco, o 
ai Campi Elisi, luogo di serenità e di delizie. Qui risiedevano gli eroi, i giusti, i virtuosi, i saggi. 


Il mito di Ade 

nell'immaginario greco 

Era immaginato come un uomo 
maestoso e possente, tanto quanto i 
fratelli Zeus e Poseidone, ed è spes- 
so raffigurato in coppia con la con- 
sorte Persefone, su un carro mentre 
la rapisce, oppure seduti in trono in 
qualità di sovrani degli inferi (fig. 6). 
La figura di Ade sovente è accompa- 
gnata anche da Cerbero, il cane a tre 
teste. 


6. Pinax con Ade e Persefone su quadriga da Francavilla. 
Museo Archeologico Regionale “Paolo Orsi” 


DEMETRA E KORE: 
NATURA, MESSI E FERTILITÀ 


Demetra, figlia di Crono e Rea, signora delle messi, dea della terra coltivata e che produce 
frutti, aveva avuto da Zeus una figlia, Kore (o Persefone). 

Ade si innamorò di Kore e, poiché Demetra non intendeva concedergli la figlia per non con- 
dannarla ad un triste destino nell’oscuro regno dei morti, la rapì mentre raccoglieva dei fiori 
vicino all'ingresso degli Inferi nei pressi di Eleusi o, secondo un’altra tradizione, ai piedi del- 
l'Etna. 

Demetra fu inizialmente ignara dell'identità del rapitore di sua figlia e, disperata, cercò Kore 
per tutto il mondo conosciuto, con il capo coperto da un velo, simbolo del doloroso lutto, illu- 
minando con fiaccole la sua ricerca notturna. Inoltre, per riposarsi dalla faticosa e straziante 
ricerca, si rifugiò ad Eleusi e non esercitò più la sua attività di dea della fertilità tanto che que- 
sto suo esilio volontario ben presto rese sterile la terra. Zeus fu dunque costretto a interveni- 
re e riuscì a venire a patti con Ade che nel frattempo aveva fatto mangiare a Persefone alcuni 
chicchi di melograno, nonostante ella sapesse di doversi astenere dal cibo degli Inferi per 
poter tornare sulla terra. Per fortuna Zeus trovò un compromesso con il fratello: Kore avreb- 
be trascorso una parte dell’anno sulla terra con la madre e una parte con lui, nel suo regno, 
come sua sposa e regina degli Inferi. 

La terra tornò quindi a germogliare in primavera ed estate, momento in cui Kore fuggiva dal- 
l’Ade ma, nei mesi in cui Persefone dimorava presso lo sposo, Demetra, triste, abbandonava 
la terra e gli uomini lasciando il posto alla fredda stagione invernale. 


Il culto di Demetra e Kore: i santuari di Siracusa e del suo territorio 

Il culto della dea delle messi è quindi strettamente legato all'agricoltura e ai cicli della natura. 
Lo storico Diodoro Siculo racconta che Zeus fece dono della Sicilia a Demetra in occasione 
della loro unione e che la dea donò il grano all'isola. 

Sicuramente in Sicilia, il culto delle dee della terra è molto diffuso e sentito: si possono citare 
il santuario di Sant'Anna ad Agrigento, quello di Bitalemi a Gela e per Siracusa ed il suo ter- 
ritorio rispettivamente quelli di Piazza della Vittoria (fig. 7) e di Eloro. Nei santuari dedicati a 
Demetra e alla figlia Kore si praticavano riti riservati alle donne che si riunivano e compiva- 
no, unitamente a invocazioni alle due dee, sacrifici di porcellini, pasti rituali e, al termine, la 
deposizione sotterranea come degli avanzi del pasto e delle offerte votive: statuette raffigu- 
ranti le dee e le offerenti, vasi, pentolame, lucerne, pesi da telaio, strumenti agricoli. 

In particolare, nel sito di Eloro, sul litorale dell'odierna città di Noto, si è evidenziata la pre- 
senza di due santuari dedicati al culto di Demetra e Kore. Il primo, la cui vita è attestata fin 
dall’età arcaica e conosce anche una fase di età ellenistica, è extra-urbano; il secondo, urbano, 
è frequentato a partire dal IV sec. a C. 


In questo sito, in onore delle due dee, si pratica il rito tesmoforico (dal greco tesmòs, fiaccola, 
e fero, portare): tale pratica religiosa avveniva di notte e le donne illuminavano l’intera ceri- 
monia portando fiaccole in ricordo dell’incessante ricerca, anche notturna, da parte di Deme- 
tra della figlia Kore; si deponevano gli ex-voto in bothroi (buche) posti al di fuori degli ambien- 
ti del santuario, a poca distanza dal mare e dalla foce del fiume, insieme ad avanzi di pasti 
rituali o di sacrifici. 


Il mito di Demetra e Kore nell'immaginario greco 

Le due dee sono raffigurate principalmente negli ex-voto a loro donati dalle offerenti duran- 
te le cerimonie in loro onore. Caratteristiche predominanti della rappresentazione iconografi- 
ca di Demetra sono la semplice stephàne (corona) oppure un pòlos (copricapo) sul capo. Perse- 


fone, invece, è solitamente associata alla spiga e al melograno. Attributi caratteristici delle due 
dee sono la fiaccola, il porcellino e i cesti di offerte con prodotti della natura (frutta e prodot- 
ti da forno), oggetti di culto recati dalle offerenti e rappresentati sia nella produzione vascola- 
re (attica e siceliota) sia nelle statuine fittili. 


ATENA, 
LA DEA DELLA SAGGEZZA 


Figlia di Zeus e Metis, una dei Titani che fu moglie 
di Zeus prima di Hera (un’altra tradizione la iden- 
tifica come un’ oceanina). 
Zeus, spinto da un oracolo della madre Rea, che 
profetizzava la sua rovina se avesse concepito un 
secondo figlio dall'unione con Meti, la divorò 
mentre era in stato interessante e partorì Atena 
dalla sua testa con l’aiuto di Efesto che gli aprì una 
fessura nel cranio. 
Ella venne alla luce già armata e grande. Fu la dea 
della saggezza, del coraggio, della gloria e del 
valore ottenuto non con la violenza, strumento del 
fratello Ares, il dio della guerra, ma con l’intelli- 
genza e sostenne la guerra soltanto per difesa, mai 
per offesa (fig. 8). 
Ebbe un ruolo fondamentale nella lotta contro i 
Giganti: sconfisse, per esempio, Encelado schiac- 
ciandolo sotto la Sicilia; nella guerra troiana par- 7 Ì Toe 
8. Statuetta bronzea di Athena da Camarina. 
teggiò per i Greci: tra gli eroi da lei protetti vi furo- Museo Archeologico Regionale “Paolo Orsi” 
no l’astuto Ulisse e l’invincibile Achille; aiutò Per- 
seo a decapitare la Gorgone e fu onnipresente al fianco di Eracle durante le sue dodici fatiche. 
Celebre è anche la contesa tra la dea e Poseidone per il possesso di Atene e dell’Attica: tra i 
due sarebbe stato premiato chi avesse offerto alla città il dono più utile; Poseidone fece scatu- 
rire una fonte d’acqua salata mentre Atena, saggia e intelligente, donò la prima pianta d'’uli- 
vo con il suo prezioso frutto. La vittoria fu assegnata alla dea e la città prese il suo nome. 


Il culto di Atena 

Il culto di Atena fu vivissimo in tutta la Grecia, ma il fulcro restavano sempre l’Attica e Atene. 
Atene le eresse il grandioso tempio del Partenone (da parthenos = vergine), celebrando così la 
consapevole scelta della dea di rimanere vergine e di non votarsi a nessun uomo, ma solo 


all'intelligenza e al sapere, e le intitolò le più importanti feste dell’anno, le Oscoforie, le Pro- 
caristerie, le Plinterie, le Callinterie e, soprattutto, le Panatenee, di cui le ordinarie si celebra- 
vano ogni anno e le grandi ogni quattro. 

A Siracusa, il grandioso tempio dorico dedicato ad Athena è la più preziosa testimonianza 
della importanza del culto della dea nella città greca. L'Athenaion, trasformato poi in chiesa 
cristiana, oggi la Cattedrale ubicata in Ortigia, in Piazza Duomo, è un edificio dorico fatto edi- 
ficare dal tiranno Gelone per celebrare la vittoria sui Cartaginesi ad Himera nel 480 a.C. 


Il mito di Atena nell'immaginario greco 
La dea è rappresentata sempre con l'elmo, la lancia, lo scudo. Su questo è impressa la testa di 
Medusa, uccisa da Perseo grazie al suo intervento; simboli a lei sacri sono l'ulivo e la civetta. 
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Giuseppina Monterosso 
IL TEMPO DEL GIOCO E IL TEMPO DELLO SPORT 


Il gioco come imitazione del mondo dei grandi 

Sia Platone che Aristotele sottolineavano il grande valore pedagogico del gioco: esso non è che 
l'imitazione delle faccende degli adulti e nel passato, come ai nostri giorni, il mondo dei gran- 
di rappresenta per i piccoli il modello al quale guardano ansiosi di crescere. 

Nel ricostruire questa fase della vita fatta di giochi, affetti, spensieratezza, andati perlopiù per- 
duti quei trattati antichi che si occupavano di questo tema specifico, un ruolo determinante para- 
dossalmente hanno le città dei morti, le necropoli: spesso sono infatti i corredi dei piccoli defun- 
ti a farci conoscere gli aspetti più teneri e struggenti di una infanzia troncata prematuramente. 
Le tombe di età arcaica delle grandi necropoli siracusane e delle altre località della Sicilia sud 
orientale hanno restituito un gran numero di oggetti della vita quotidiana, la cui connotazio- 
ne come giocattolo è resa evidente dalla presenza di figurine fittili di vario tipo e da vasetti 
miniaturistici che imitano le forme vascolari utilizzate dagli adulti. 

Tra i compagni di gioco più cari ai bambini erano gli animali: nelle sepolture i loro corredi con- 
servano frequentemente riproduzioni di tutti quegli animali domestici che partecipavano dei 
giochi dei bimbi. 

Ecco quindi riaffiorare dal passato piccoli zoo di terracotta, con esseri di ogni specie: tartaru- 
ghine, conigli, scimmiette, pesci, cavallini, leoncini ecc..., l'equivalente dei moderni giocatto- 
li in peluche o in materiale plastico (fig. 1). 

Spesso avevano la forma di animali anche i gutti: si tratta di piccoli vasi usati dagli antichi per con- 
tenere profumi e oli, oppure per l’acqua da versare sulle mani dei commensali. Con un corpo di 
norma a forma discoidale o tondeggiante schiacciata, chiuso, con una piccola ansa e un lungo bec- 


1. Animaletti in terracotta, gutti e un boccaletto miniaturistico da alcuni corredi di bambini 
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cuccio che finisce con un orlo espanso, spesso esso è semplice e appuntito con un piccolo foro: in tal 
caso sono stati considerati come degli antichi biberon, che allora erano naturalmente in terracotta. 
Potevano essere variamente configurati e ravvivati con l’uso del colore e all’interno talvolta 
veniva messo un sassolino o una pallina di terracotta, in modo da utilizzarli, finita la poppata, 
come sonagli: quelli che i Greci chiamavano gnorismata, mentre presso i Romani erano detti cre- 
pitacula o crepundia. 

Le sepolture di bambine o giovanette hanno restituito una gran numero di bambole: per esse 
gli artigiani utilizzavano il legno, l'osso e l’avorio, ma la maggior parte doveva essere in terra- 
cotta, realizzata a stampo. 

Le bambole venivano poi perfezionate rendendo gambe e braccia snodabili grazie a perni in 
osso o fili metallici passanti attraverso fori praticati negli arti: anche le bambine di un tempo 
volevano che le loro piccole amiche potessero muoversi ed assumere le diverse posizioni. 
Quando le fanciulle greche diventavano adulte, dedicavano le loro bambole alla dea Artemide: 
dea vergine della caccia e del tiro con l'arco, della natura, protettrice degli animali, era venera- 
ta anche come dea che regola il ciclo della fecondità, le nascite e tra i vari epiteti aveva appun- 
to quello di kourotrophos «nutrice di bambini». 

Si trattava pertanto di un rito che simboleggiava la rinuncia al gioco, quindi all'infanzia e alla ver- 
ginità e avveniva con una cerimonia solenne durante 
le quali le bambole e i loro corredi, vasetti miniaturi- 
stici, copia perfetta degli esemplari utilizzati dagli 
adulti, unitamente agli altri giocattoli, venivano offer- 
ti alla dea. 

Sicuramente la bambola più famosa pervenutaci 
dall'antichità è quella scoperta a Roma il 10 maggio 
1889 nella tomba di Creperia Tryphaena, una fan- 
ciulla tra i diciassette e i diciannove anni sepolta 
accanto al padre: la presenza della bambola indica 
che essa morì prima di sposarsi: infatti era usanza, 
nel mondo romano, che dopo la cerimonia nuziale 
la sposa donasse i giocattoli della sua infanzia ai 
Lari o a Venere. 

Anche il nostro Museo conserva degli esempi di 
grande interesse: le bambole provenienti da Mega- 
ra Hyblaea (fig. 2) e da Monte Casale, insieme ad 
una matrice, giuntaci dagli scavi di Naxos, permet- 
tono di capire come venissero realizzate e come 
rispondessero alle stesse esigenze di verosimiglian- 


2. Bambolina in terracotta da Megara Hyblaea. 
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Giochi senza tempo 

Nel mese di Antesterione (Febbraio-Marzo), in onore del dio Dioniso, venivano celebrate ad 
Atene le Antesterie: durante il secondo giorno, detto “dei chòes”, si svolgevano processioni alle 
quali partecipavano anche i bambini. In questa occasione essi ricevevano tra gli altri doni 
anche delle piccole brocche, simili a quelle usate dagli uomini per le libagioni e che venivano 
appunto dette “choes”: le loro decorazioni ci restituiscono le immagini di questo mondo di gio- 
chi, nel quale ritroviamo gesti e situazioni mai mutati. 

Un giocattolo assai diffuso e del quale si hanno veri e propri capolavori decorati da celebri 
vasai era il rocchetto: ai giorni nostri lo conosciamo meglio come yo-yo, ma il gioco è lo stes- 
so. Un filo legato al ponticello centrale, che univa due piccoli dischi laterali, abilmente mano- 
vrato, consentiva al giocatore di farlo svolgere e poi di riavvolgerlo, facendo risalire così il roc- 
chetto, che fa quindi su e giù: per gli archeologi sono tra i giocattoli più preziosi, poiché cele- 
bri vasai come i pittori Pistoxenos e Pentesilea li decorarono con scene mitologiche ispirate 
alla vita quotidiana. 

I cerchi: normalmente erano in bronzo, ma potevano essere semplici cerchioni di una ruota di 
carro: nel cerchio grande venivano inseriti altri cerchietti metallici più piccoli che urtavano tra 
loro e anche sul selciato producendo un rumore assordante. 

I carrettini: erano prevalentemente in legno o avorio e venivano trainati da animali legati ad 
essi con una stringa di cuoio. Assai noto è il mosaico che si può ammirare nel Vestibolo del 
Piccolo Circo di Villa Casale a Piazza Armerina, con quattro bighe trainate da oche, fenicotte- 
ri, colombacci e trampolieri. Un ragazzo è dichiarato vincitore da un compagno che gli con- 
segna la palma, simbolo di vittoria. 

Anche durante le Antesterie si regalavano ai bambini carrettini formati da una semplice asta 
alla quale erano state fissate due ruote. Li vediamo in varie vivaci rappresentazioni su stele 
funebri e vasi a fondo bianco, molto spesso risalenti al V sec. a.C. 

Dalla necropoli siracusana del Fusco proviene un modellino di carretto o biga di terracotta: 
databile alla seconda metà del VII sec. a.C., è caratterizzato dalle due grandi ruote e dai due 
cavallucci che dovevano trainare il carro vero e proprio, perduto. Anche in tal caso il corredo 
del piccolo defunto ci permette di immaginare con grande efficacia un momento ludico che 
probabilmente coinvolgeva, come avviene al giorno d'oggi, più bambini con i loro modelli, 
impegnati probabilmente in gare o in giochi di ruolo. 

Uno degli svaghi più amati da grandi e piccoli era il gioco dei dadi (fig. 3). 

Sulla loro origine non si sa nulla: secondo Pausania l'inventore fu Palamede, re dell’isola di 
Eubea, considerato eroe più ingegnoso di Ulisse. 

Erodoto, nelle sue Storie (libro I, 94), ricorda invece come i Lidi si attribuissero l'invenzione 
dei giochi dei dadi, degli astragali, della palla e di ogni altra specie di passatempo, tranne 
quello degli scacchi: giocando, infatti, cercavano di tenere la mente occupata e di non sentire 
i morsi della fame durante una terribile carestia. 


Identici a quelli che ancora oggi usano 
grandi e piccoli sono i dadi a sei facce in 
terracotta, in osso o in avorio, con cer- 
chielli semplici o doppi incisi: ogni fac- 
cia reca delle lettere o dei cerchielli ad 
indicare il valore numerico. 

Oltre ad essi vi erano dadi con sole 
quattro facce, che sono la derivazione 


degli astragali. 
L'astragalo o talus era l'ossicino di un 
quadrupede (vitello, capra, cane o 3. Dado da Monte Casale e astragali da Naxos. 
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pecora) che si trova tra il calcagno e il 
bicipite (fig. 3). 

Venivano utilizzati come dadi poiché la diversa dimensione dei lati permetteva di attribuire a 
ciascuna faccia un preciso valore numerico. 

Avevano anche un uso divinatorio, come conferma Plinio parlando della funzione magica di 
quelli di lepre: essi potevano servire come amuleti o redimere una controversia. 

Con gli astragali le fanciulle giocavano alla pentelitha: se ne mettevano cinque sul palmo della 
mano, che venivano poi lanciati in alto, per cercare di afferrarli con il dorso della mano; se 
qualcuno cadeva, bisognava cercare di prenderlo con le dita, tenendo in mano quelli già presi, 
cercando di non farli cadere. 

L'espressione nuces relinquere, cioè “lasciare le noci”, con cui i romani esprimevano per i 
maschi il saluto al mondo dell'infanzia e il passaggio all’età adulta, attesta la diffusione del- 
l’uso di questo frutto, utilizzato dai bambini come biglia o come le moderne bocce: venivano 
lanciate verso le altre ammucchiate a piramide, per esempio, oppure se ne ponevano tre per 
terra a triangolo, cercando poi di lanciarne una quarta al centro. 

Infine il più classico ed universale dei giochi, quello della palla, che da sempre appassiona sia 
maschi che femmine: ricordiamo il passo dell’Odissea in cui è la voce di Nausicaa che gioca a 
palla con le sue ancelle a svegliare Ulisse, naufragato sull’isola dei Feaci. 

Non dobbiamo immaginare però la palla gonfia d’aria ed elastica dei giorni nostri: si trattava di 
pelli di animali riempite di paglia, piume o altri materiali, che non consentivano di rimbalzare. 
Collegato al gioco della palla vi era quello dell’ephedrismos, documentato sia in Grecia che a 
Roma da molte testimonianze iconografiche e da riferimenti in alcuni scrittori antichi. 

Si giocava a coppie, sia di ragazzi che di ragazze, che avanzavano a cavalluccio: la testimo- 
nianza di Polluce, vissuto nel II sec. d.C., ci spiega che l’ephedrismos consisteva nel piantare 
diritta una pietra, cercando poi da lontano di farla cadere con una palla o delle pietre. Chi 
fosse riuscito, veniva portato sulla spalle dal compagno, il quale, con gli occhi tappati dalle 
mani dell'altro vincente, doveva, ad occhi chiusi, riuscire a raggiungere la pietra. 


DAL GIOCO ALLA COMPETIZIONE 


Se i bambini occupavano buona parte del loro tempo giocando, gli adulti riservavano allo 
sport un ruolo di grande importanza nella loro vita quotidiana. 

In tutte le antiche civiltà lo sport è un momento di aggregazione sociale e un confronto, più o 
meno agonistico, tra abilità fisica, forza, resistenza. 

Il fine ultimo è sempre lo svago, il piacere di misurare le proprie forze con quelle dell’avver- 
sario: d'altra parte la stessa etimologia ci riporta a questo significato, in quanto sport è un ter- 
mine inglese che deriva da disport, a sua volta originato dall'antico francese desport, che vuol 
dire divertimento; sembra strano invece che i greci non disponessero di un termine per indi- 
care lo sport, né lo ebbero i romani. 


I GIOCHI PANELLENICI 


Per i greci fortissimo era il legame tra religione e sport: i giochi erano uno dei momenti più 
importanti della loro vita sociale e lo spirito agonistico era sicuramente fondato su ideali ben 
più forti di quelli che oggi spesso animano le moderne competizioni sportive. 

Sin da età molto antica presso i più importanti santuari del mondo greco ebbero luogo quelle 
competizioni agonistiche che svolsero un ruolo essenziale nella vita politica, sociale e cultura- 
le dei Greci ed esaltavano il coraggio e la forza dell'atleta, il quale acquistava la gloria di poter 
essere celebrato e ricordato come un eroe. 

E'significativo inoltre il fatto che allora, per l’intera durata delle gare, venissero sospese le 
guerre in tutta la Grecia con una tregua denominata “Ekecheiria”: ogni contrasto, anche tra pri- 
vati doveva cessare ed era bandita ogni violenza. 

I giochi di Olimpia, Delfi, Nemea, Istmia, organizzati con cadenza quadriennale o biennale, 
costituivano il cosiddetto periodos, il circuito e si faceva in modo che ogni anno ricorresse alme- 
no uno di essi. 

A questi si aggiungevano le Panatenee, organizzate ad Atene in onore della dea Athena alla 
fine del primo mese dell’anno attico, il 28 ecatombeone (fine luglio), per celebrare la vittoria 
della dea sui Giganti. Dal 566 a.C. il tiranno Pisistrato dispose che fossero celebrate ogni quat- 
tro anni con grande fasto e presero da allora il nome di Grandi Panatenee. 


I giochi olimpici 

Quanto sia forte l'eredità lasciata da queste manifestazioni nella nostra cultura lo dimostrano 
i giochi olimpici, che ancora, dopo quasi tre millenni, vedono gareggiare ogni quattro anni 
atleti provenienti dalle diverse parti del mondo, quei giochi definiti “divini” da Pausania. 

In origine era in onore dell'eroe Pelope che vennero celebrate le prime feste nel territorio di 


Olimpia, nella regione del Pelopon- 
neso chiamata Elide: egli aveva ripor- 
tato sul re Enomao quella vittoria 
nella corsa coi carri che gli aveva con- 
sentito di sposarne la figlia Ippoda- 
mia (impresa ricordata dalle celebri 
sculture del frontone del tempio di 
Zeus ad Olimpia) e da lui aveva 
preso nome l’intera penisola. 

L'area in cui sorse poi il famoso san- 
tuario di Olimpia, sede dei giochi, era 
dedicata già agli inizi del primo mil- 
lennio a Zeus, venerato con un’ara 


intorno alla quale si facevano sacrifici 
all'aperto; successivamente fu eretto 
un tempio in onore della sua consor- 
te, Era, mentre per lungo tempo il padre degli dei ebbe solo l’altare. 

I giochi, prima in onore di Pelope, poi di Zeus, ebbero cadenza regolare e quadriennale a par- 
tire dal 776 a.C. 


LE DATE FONDAMENTALI DELLE OLIMPIADI 


776 a.C. Prima olimpiade 


393 d.C Fine del santuario e dei giochi a seguito dell’Editto di Teodosio 


1896 Il barone De Coubertin istituì le prime Olimpiadi dell'età moderna, 
organizzate ad Atene 


IL CALENDARIO DELLE OLIMPIADI 


Primo giorno La corsa 


Secondo giorno Il pentathlon 


Terzo giorno Il pugilato e il pancrazio 

Quarto giorno La corsa e la lotta per i giovani atleti 
Quinto giorno Le corse dei carri 

Sesto giorno La corsa in armi 


Diverse erano le specialità che il primo giorno si correvano nello stadio, una struttura semio- 
vale di 210 m. di lunghezza e 30 di larghezza, con una pista lunga 192,24 metri: 


il dromos, corsa di velocità sulla distanza di uno stadio (unità di misura corrispon- 
dente alla lunghezza della pista): questa specialità fu la sola gara in programma nei 
giochi del 776 a.C., in cui la tradizione ricorda vincitore Koroibos di Elide, e per 13 
edizioni rimase tale. 

il diaulos, su una lunghezza di due stadi. 

il dolichos, una corsa di fondo, su una lunghezza di 7, 12 o 24 stadi. 


Il pentathlon, che impegnava il secondo giorno, era un insieme di cinque gare (lancio del gia- 
vellotto, lancio del disco, salto in lungo, corsa e lotta) che permettevano all’atleta di mostrare 
la versatilità delle sue doti fisiche (fig. 4). 

Nel lancio del giavellotto si utilizzava un attrezzo formato da un'asta di legno con una punta 
di ferro: era trattenuta dall’atleta con un laccio di cuoio, lungo circa 40 cm. (detto ankyle) che, 
tenuto tra indice e medio, permetteva di imprimere un movimento rotatorio all'asta, assicu- 
rando una maggiore stabilità alla traiettoria. L'atleta prendeva posto su una pedana detta bal- 
bis ed eseguiva l'esercizio anch'egli accompagnato dal suono del flauto. 

Il lancio del disco prevedeva l’uso di una placca discoidale di bronzo di circa 30 cm. di dia- 
metro e il cui peso poteva arrivare a 5 kg. 


Un campione dell’epoca lanciava il disco ad una distanza di circa 30 m. (oggi il record del 
mondo è di m. 74,08 per gli uomini, m. 76,80 per le donne, ma l'attrezzo che viene utilizzato 
è molto più leggero: è in legno, contornato da un anello metallico circolare e pesa 2 kg.). 
Molti esempi di dischi ci sono giunti dall'antichità, realizzati anche in metalli diversi dal bron- 
zo e finemente lavorati: il Museo di Siracusa ne conserva due molto interessanti, uno in ferro 
ed uno in piombo, provenienti dalle necropoli siracusane del Fusco e di Giardino Spagna, evi- 
dentemente di giovani atleti che praticavano questa disciplina. 

Il salto in lungo: veniva eseguito al suono del flauto. 

Gli atleti utilizzavano gli halteres, attrezzi che non si trovano più nella moderna pratica spor- 
tiva: si trattava di grossi manubri di bronzo o ferro, il cui peso variava da 1,4 a 5 chili, che ser- 
vivano all’atleta per potenziare lo slancio nel salto. L'esercizio cominciava su una sorta di 
pedana e si atterrava poi sul morbido, in una specie di buca nel terreno. 

Di questi attrezzi non più in uso, la lekythos di Camarina (fig. 5), conservata nel nostro Museo, 
dà una interessante testimonianza. 

Lotta, pugilato e pancrazio sono discipline assai popolari presso i greci; Platone nelle sue 
Leggi assegna alla lotta un ruolo di primo piano nella pratica atletica: i lottatori gareggiava- 
no completamente nudi, dopo aver cosparso il corpo di olio. Bisognava stendere per due volte 
l'avversario a terra per ottenere la vittoria (fig. 6). 

Nel pugilato l'avversario doveva essere colpito alla testa e la gara aveva termine solo con l’ab- 
bandono di uno dei due atleti. 

Secondo la tradizione mitologica, la sua origine sarebbe da far risalire ad Amikos, re dei Bebrici, 
popolo che abitava la Bitinia, in Asia Minore. Figlio di Poseidone, rozzo ed arrogante, egli incita- 
va tutti i suoi ospiti a battersi con lui nel pugilato, così facendo ne aveva uccisi molti. All'arrivo 
degli Argonauti, ignorando le più semplici regole dell'ospitalità, sfidò subito uno dei Dioscuri, 
Polluce, ordinandogli di scegliere i guantoni con i quali combattere. Polluce alla forza bruta del- 
l'avversario rispose giocando d'intelligenza, evitando i colpi più duri e studiando la tattica e le 
debolezze del nemico, che dopo un lungo combattimento colpì alla testa, fracassandogli il cranio. 
Una combinazione di lotta e pugilato era invece il pancrazio, il cui nome (che possiamo tra- 
durre come forza totale) dà l’idea della ferocia messa in campo durante lo scontro: tutti i colpi 
erano permessi e solo il tramonto del sole, l'abbandono o la morte di uno dei due potevano 
mettere fine alla gara; i greci ne facevano risalire l'invenzione alla lotta di Teseo contro il Mino- 
tauro o al combattimento di Eracle contro il leone nemeo. 

F nell’Iliade che si ha il primo riferimento alle fasce di cuoio chiamate himantes (sing. himas) 
avvolte attorno ai polsi dei pugilatori durante i giochi funebri in onore di Patroclo, amico fra- 
terno di Achille, ucciso da Ettore. Si trattava di bende fatte di pelle di montone, intinte nell'olio 
di oliva per ammorbidirle e lunghe all'incirca quattro metri, come alcuni studi hanno dimostra- 
to. Arrotolate intorno alle nocche ed ai polsi, venivano usate non solo nel pugilato, ma anche in 
modo minore negli incontri di pancrazio. 


Dal IV sec. a.C. furono sostituite dagli himan- 
tes oxys o oxeis, delle protezioni dure, realizzate 
per la maggior parte in pelle di vitello o anche 
di capra o montone, che partivano dal gomito o 
alcune volte dall'avambraccio superiore e ter- 
minavano sulle nocche, dove un anello di vari 
strati di pelle (stròphion) le circondava per per- 
mettere sia una protezione della mano e del 
polso, ma anche per aumentare il danno nel- 
l'impatto sull’avversario. 

Queste “protezioni” sono spesso rappresentate 
nelle opere di statuaria greca e poi romana, 
molte volte confusi con i cesti del periodo impe- 
riale, anch'essi fatti di pelle, ma con la caratteri- 
stica aggiunta di punte di metallo che permette- 
vano incontri più cruenti. In seguito fu aggiun- 
to al loro interno un coprinocche di bronzo che 
le fece diventare delle proprie armi. 

Il quinto giorno nei giochi olimpici era dedicato 
alle corse dei carri, quelle corse cui è legata l'o- 
rigine stessa del santuario di Olimpia, con la 
gara tra l'eroe Pelope e il re Enomao, di cui si 
conserva il ricordo nella decorazione scultorea del frontone est del tempio di Zeus. 

Le gare si disputavano nell’ippodromo, su una pista lunga m. 770. Le corse erano di vario tipo, 
a seconda se si gareggiava con una biga, tirata da uno o due cavalli, o con una quadriga. 

Il Museo di Siracusa conserva parecchi reperti, la cui decorazione mostra momenti diversi legati 
alla corsa: tra gli altri, una lekythos attica a figure nere da Megara Hyblaea, che ci presenta una 
scena di preparazione della quadriga, in cui l’auriga indossa la tipica veste bianca, la xystis, ed un 
frammento di orlo di grande bacino, con una corsa di bighe, proveniente da Agrigento (fig. 7). 
L'ultimo giorno era quello della corsa in armi, l’hoplitodromos. Naturalmente, e lo ribadiscono 
anche le fonti antiche, era necessario un fisico particolarmente possente per correre indossan- 
do elmo e gambali e reggendo lo scudo, che si portava spostato in avanti in modo da equili- 
brare il peso del corpo. 


Il profilo ideale dell'atleta greco 

In età arcaica l'atleta è un giovane libero, nato da genitori entrambi greci e incensurato, pro- 
viene da una famiglia aristocratica, capace di mantenerlo durante l'allenamento, che lo impe- 
gna mesi interi, e di sostenere le spese della partecipazione alle competizioni sportive. 


DI 


7. Lekythos a figure nere da Megara Hyblaea del Pittore di Taleide (550-525 a.C.) 
e frammento di orlo di grande bacino con decorazione impressa da Agrigento (sec. metà IV sec. a.C.). 
Museo Archeologico Regionale “Paolo Orsi” 


Il tempo dedicato alla attività sportiva è così preponderante e permette l'acquisizione di quel- 
la bellezza e armonia del corpo, che attestano non solo la prestanza fisica, ma anche un equi- 
librio interiore e quelle qualità morali che fanno un buon cittadino ed un valoroso soldato: 
quella bellezza unita al valore che i greci definivano kalokagathia. 

Appannaggio esclusivo di personaggi ricchi e potenti sono le gare equestri, che presuppon- 
gono il possesso di una scuderia, di cavalli di razza, l'ingaggio di un auriga famoso. 

A poco a poco, con l'evoluzione sociale e la trasformazione in senso democratico della socie- 
tà, la figura dell'atleta continua ad essere un modello ideale, non più espressione di un ceto 
aristocratico, e l’agonismo si afferma in tutte le classi sociali, facendo sì che alla figura del 
guerriero si sostituisca all'apice della scala sociale quella dell'atleta. 


E le donne? 

F’ già stata ricordata Nausicaa che giocava a palla con le ancelle; il mito racconta di Atalanta, che 
avrebbe sposato solo colui che l'avesse battuta nella corsa; i pretendenti che non riuscirono furo- 
no uccisi, tranne Hippomene che la spuntò grazie ai pomi d’oro donatigli da Afrodite. 

Nelle sue Leggi, Platone concedeva alle ragazze di poter partecipare alle gare con la corsa 
semplice e doppia fino al momento del matrimonio e sicuramente non oltre i vent'anni. 


In età storica notevole era la differenza tra Atene e Sparta: le leggi di Licurgo obbligavano le 
giovani di Sparta a praticare la corsa, il lancio del disco, del giavellotto e la lotta, in modo da 
esercitarsi a sopportare la maternità e il parto. 

Si esercitavano vestite solo di un chitone e lottavano nude. 

Ad Olimpia le fanciulle e le donne avevano le loro corse, dette Heraia; Pausania, nella sua 
“Periegesi della Grecia”, una sorta di guida delle più importanti località del mondo greco, ci rac- 
conta che gareggiavano con un chitone che lasciava scoperto un seno e coprivano una distan- 
za che era un sesto di uno stadio, ovvero 160,2 m. Potevano partecipare ed assistere però solo 
le fanciulle non sposate, mentre alle donne sposate era vietata qualunque partecipazione. 
Colei che vinceva otteneva una corona d’olivo, una porzione di vacca consacrata ad Hera e si 
guadagnava il diritto di potere erigere una statua con il proprio nome. 


Abbiamo già detto come gli atleti si preparassero con cura alle gare: lo sport era anche culto 
ed esibizione del proprio corpo. 

Dalle rappresentazioni vascolari notiamo una differenza fondamentale con i nostri atleti, per 
i quali l'abbigliamento, oggi quanto mai tecnologico, ha un ruolo spesso determinante per l'e- 
sito della gara. 

La nudità era un aspetto importante nella pratica sportiva: basti pensare che è dal termine 
gymnos, ovvero nudo, che deriva la parola ginnasio, con la quale si indicava il luogo in cui i 
greci si recavano ad esercitare il loro fisico per prepararsi alle competizioni atletiche. 
Secondo Tucidide (I, 6) sarebbero stati gli Spartani ad abolire le vesti e a mostrarsi nudi e spal- 
mati di olio durante le gare ginniche. Pausania ricorda lo spartano Akathos come il primo che 
avrebbe corso ad Olimpia senza nemmeno quel perizoma che doveva servire a proteggere le 
parti genitali. 

Il corpo nudo veniva ricoperto da uno strato di olio o da un miscuglio di olio e cera: su di esso 
veniva steso uno strato sottilissimo di sabbia o di pomice che aveva lo scopo di evitare lec- 
cessivo riscaldamento, regolarizzando la traspirazione, o di proteggere contro il freddo. 
Questo veniva poi deterso con l'aiuto di altra pomice e utilizzando gli strigili, quei raschiatoi 
incurvati che con la spugna e gli unguentari (aryballoi e alabastra, piccoli vasi che contenevano 
olii ed essenze) costituivano il corredo di ogni atleta (fig. 8). 


I premi 

In origine i premi dovevano essere costituiti da oggetti e beni di grande valore: l'elenco dei 
premi che Achille offre ai vincitori dei giochi funebri in onore di Patroclo comprende per l'ap- 
punto bacini, tripodi, cavalli, monete e dispone un dono per ogni concorrente; successiva- 
mente gli agoni ebbero invece un solo vincitore. 

La ricompensa ad Olimpia era una semplice corona, realizzata con un ramo d’olivo che un 
fanciullo, i cui genitori fossero ancora in vita, aveva tagliato con un falcetto da una pianta che 


cresceva presso l’altare delle 
ninfe. 

Durante le Grandi Panate- 
nee, il vincitore riceveva una 
anfora colma d'olio, detta 
panatenaica: la decorazione 
ricordava da un lato la disci- 
plina sportiva nella quale 
l'atleta aveva riportato la vit- 
toria, nell'altro presentava la 
dedica alla dea (v. scheda di 
approfondimento). 

Ad Atene Solone fissò in 
500 dracme il premio per i 
vincitori olimpici, 100 per TE sara | 
3.  Strigile in bronzo da Licodia Eubea; alabastra e aryballoi da Agrigento. 
gli altri; con l'andare del Museo Archeologico Regionale “Paolo Orsi” 

tempo andarono differen- 


ziandosi le ricompense per i vincitori nei vari sport, cosicché si preferirono alcune discipline 
più remunerative ad altre. 

Godevano di onori particolari, infine, i periodonikai, gli atleti che riportavano la vittoria nei 
quattro concorsi sacri. 


Le discipline, praticate negli agones del mondo greco, continueranno ad attirare gli spettatori 
dei ludi romani, seppure con uno spirito diverso: verrà meno il carattere agonistico, mentre si 
accentuerà l'aspetto spettacolare della gara, nella quale si misureranno non più liberi cittadi- 
ni, ma schiavi e atleti professionisti. 

Lo scopo delle manifestazioni era quello di divertire il pubblico, eccitandolo con dimostrazio- 
ni anche di grande violenza, che si organizzavano in edifici quali il circo e l’anfiteatro, che 
fanno la loro comparsa proprio in età romana: pensiamo alle cacce tra uomini (spesso schiavi 
condannati a morte) e bestie feroci, alle corse con i carri lanciati in corse sfrenate o alle lotte 
all'ultimo sangue tra i gladiatori, che si sfidavano brandendo un piccola spada, il gladium 
appunto. 


Se poi ricordiamo la famosa rissa avvenuta nell'anfiteatro di Pompei nel 59 a.C. durante uno 
spettacolo di gladiatori tra tifosi di Nocera e tifosi di Pompei, possiamo trovare nel passato 
anche le radici di quelle manifestazioni di violenza cui spesso assistiamo purtroppo ai giorni 
nostri in molte occasioni sportive: Tacito però ci racconta che due millenni fa l’anfiteatro di 
Pompei fu squalificato per ben dieci anni! 
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Angela Maria Manenti - Ermelinda Storaci 
A TAVOLA CON GLI ANTICHI 


Nutrirsi è uno dei bisogni primari dell’uomo sin dalla sua comparsa sulla terra, attestato già 
dalla preistoria da molteplici testimonianze materiali, quali gli utensili, i forni, i residui ali- 
mentari; dobbiamo ricorrere ai documenti scritti per comprendere con certezza come tali 
manufatti fossero utilizzati o per avere notizie interessanti riguardo all’alimentazione. 
Informazioni sulla cultura gastronomica e sul modo di cucinare, su come ci si comportava e 
cosa era servito nei banchetti di ogni genere, vengono dalla letteratura della Grecia antica: 
dalle cene offerte dai re Micenei nelle grandi sale del trono intorno al megaron, ai fantasiosi 
banchetti dei sovrani ellenistici, di cui, per esempio, è testimone Megastene, scrittore al segui- 
to di Alessandro Magno che, nel suo secondo libro della Storia dell'India, racconta come in 
quella lontana terra ognuno dei convitati disponeva di una bassa tavola, sulla quale era posta 
una ciotola d’oro piena di riso bollito, accompagnato da salse di carne fortemente speziate. 
Le minuziose notizie dell'Iliade e dell’Odissea di Omero attestano due diversi periodi storici 
distinti proprio dalla descrizione dei differenti costumi conviviali: nell’Iliade era in uso man- 
giare seduti, mentre invece nell’Odissea fa la sua prima apparizione il Triclinio. 

Dalle fonti è pure testimoniata la tradizione gastronomica degli abitanti della Magna Grecia e 
della Sicilia, in particolare attraverso Mithekos, cuoco siracusano, autore del primo trattato di 
cucina occidentale e fondatore di una “scuola alberghiera” presso la quale si formarono vari 
“chef”, ricercati fino nella Roma imperiale, famosi per la preparazione di stravaganti ban- 
chetti, tanto da lasciare il segno nella cucina siciliana moderna. 


La preistoria 

Nel territorio della Sicilia orientale sin dal neolitico, quando si avvia la coltivazione della terra 
e si realizzano oggetti per la preparazione e la cottura dei cibi, si ritrovano testimonianze della 
cultura materiale: nel percorso del museo, fra i tanti reperti esposti e legati alle attività con- 
nesse con il mangiare e il bere, alcuni si distinguono per la forma e per la funzione, a comin- 
ciare dall’olla ad impasto da Matrensa, con decorazione impressa e quattro anse forate che 
servivano proprio a sospendere il vaso dall'alto per proteggere i cereali che in esso erano con- 
servati dall'assalto dei vari roditori all’interno della capanna. 

In strati del I-II millennio a.C., dalla grotta della Chiusazza, nei pressi di Siracusa, proven- 
gono alcuni cucchiai di terracotta che, insieme con reperti simili da Serraferlicchio e da San- 
Ippolito, databili all’età del Rame, costituiscono una testimonianza dell'uso di questa posa- 
ta sin dall’Eneolitico (fig. 1). 

Alla stessa cronologia risalgono anche l’orcio ad impasto con anse apicate, proveniente da 
Palma di Montechiaro, destinato a contenere derrate alimentari (fig. 1) e il vaso a contenitore 


multiplo della facies di S. Ippolito, 
reperto tra i più interessanti per la 
forma (fig. 2): proprio per l’ansa a 
ponticello che sovrasta i due reci- 
pienti si ipotizza l’uso per la cottura 
a bagno-maria o per la preparazione 
dei prodotti caseari; oppure, molto 
più semplicemente, serviva in cucina 
al momento della preparazione dei 
pasti, come contenitore di più ingre- 
dienti. 

Da segnalare ancora i frammenti, 
rinvenuti nella grotta Palombara 
presso Melilli (Siracusa), di uno dei 
‘fossili-guida” nella preistoria del 
Mediterraneo, il c.d. bicchiere cam- 
paniforme, probabilmente di origine 
iberica, presente nella Sicilia sud- 
orientale solo negli esemplari al 
Museo Paolo Orsi. 

Si tratta di un recipiente privo di 
anse, di forma scampanata e con 
ricca decorazione incisa, in genere su 
più registri, forse esportato come 
contenitore di una bevanda che pote- 
va essere una sorta di birra, come 
hanno confermato le analisi di tipo 
archeometrico effettuate su alcuni 
esemplari da altre aree, diverso dai 
più comuni bicchieri a clessidra, 
decorati con motivi geometrici 


1. Orcio con anse apicate da Palma di Montechia- 
ro, cucchiai in terracotta dalla grotta della 
Chiusazza, vasetto a teiera da Grammichele. 
Museo Archeologico Regionale “Paolo Orsi”. 


2. Vaso plurimo ad impasto. 
Età del rame, fine III — inizi II millennio a.C.) 
Museo Archeologico Regionale “Paolo Orsi”. 


dipinti in bruno su fondo rosso, risalenti alla facies culturale di Castelluccio (età del Bronzo 
antico, XXI-XV secolo a.C.) variamente attestati nei vari siti dell’area iblea e della Sicilia orien- 


tale in genere. 


Ancora degni di particolare interesse alcuni vasetti a teiera, o meglio con filtro, della tarda età 
del Bronzo e dell’età del Ferro, provenienti da diversi siti come Pantalica, Montagna di Calta- 
girone, Dessueri (fig. 1): si discute per capire quali bevande vi potessero essere preparate o in 
che modo il filtro fosse funzionale. Probabilmente si pensa che si realizzassero bevande aro- 


matizzate alle erbe, una sorta di infuso, mediante la triturazione di cereali e l'aggiunta di 
foglie. In realtà solo le analisi chimico-fisiche, oggi realizzabili sulle tracce di vegetali rimasti 
sul fondo dei vasi, possono confermarci tanti particolari dell’alimentazione, in mancanza di 
altre fonti. 


La Grecia antica 
Per il mondo greco conosciamo notizie dettagliate sui vari aspetti del deipnon, il pasto, legato 
all'esigenza naturale del nutrimento, soprattutto sappiamo del simposio, dedicato prevalen- 
temente al bere insieme, come indica l'etimologia stessa del termine. La ricca documentazio- 
ne archeologica di cui disponiamo permette di ricostruire i vari particolari momenti come 
l'approvvigionamento del vino, l'allestimento della sala, le ricette del pasto e le attività colla- 
terali all'atto del bere. 

Per quanto riguarda le vivande, testimonianze materiali ci vengono offerte, oltre che dai 
reperti rinvenuti nel corso degli scavi archeologici, anche dalle rappresentazioni nelle pitture 
parietali e dalle decorazioni dei vasi. Dalla necropoli del Fusco a Siracusa proviene una pic- 
cola lekythos a figure nere, datata al VI secolo a.C., con scena di raccolta di pomi (fig. 3). 
Tante interessanti notizie della cuci- 
na greca ci vengono da Archestrato 
di Gela, secondo alcune fonti nativo 
di Siracusa, autore nel IV secolo a.C. 
di un poema in esametri il cui titolo 
probabilmente era Hedypatheia (Vita 
di dolcezze), titolo simile a quello 
dell’opera, per lo più perduta, attri- 
buita ad Ennio (Hedyphagetica). Ate- 
neo, che nel II secolo d.C., da Nau- 
crati in Egitto, si era trasferito a 
Roma quale bibliotecario di un ricco 
patrizio discendente di Livio, P. 
Livio Larense, proprietario di una 
vastissima biblioteca, redasse una 
monumentale opera, in quindici 
libri, I Deipnosofisti o I Sofisti a ban- 
chetto, in cui, prendendo a pretesto 
un banchetto fra vari intellettuali, 
tratta dei più disparati argomenti e 


riporta circa 300 versi del “maestro- 
chef” siceliota Museo Archeologico Regionale “Paolo Orsi” 


3. Lekythos a figure nere e fichi in terracotta 
dalla necropoli del Fusco di Siracusa. 


Conosciamo così ricette semplici ed ancor oggi attuali, in cui i condimenti sono olio (ampia- 
mente attestata è la coltivazione dell'olivo anche in Sicilia, tanto da ritrovarne raffigurate le 
foglie in un'emissione monetale aurea di Camarina, databile agli ultimi anni del V secolo a.C.), 
aceto, vino, erbette, semi di cumino e di sesamo, sale puro, solo raramente il silfio, pianta pre- 
giata dal forte aroma, tipo aglio, originario di Cirene ed esportato in tutto il Mediterraneo. 
Sappiamo che Archestrato ritiene superiore il pane, base dell’alimentazione greca, realizzato 
con farina d'orzo (quattro chicchi d'orzo sono raffigurati nel rovescio di un'emissione di tetra- 
drammi d’argento di Lentini, intorno alla testa di leone, chiara espressione della ricchezza 
cerealicola) piuttosto che con quella di grano. 

In Sicilia - basti ricordare il ruolo fondamentale di Demetra, la divinità per eccellenza dell’'a- 
gricoltura - la coltivazione dei campi è documentata dagli attrezzi di lavoro in metallo, rinve- 
nuti negli scavi, così come la lavorazione del grano dal rinvenimento di macine, alcune delle 
quali di pietra lavica. 

Al pane si accompagnava ovviamente il formaggio e sin dalla preistoria alcuni insediamenti 
specie dell’area degli Iblei, risultano probabilmente specializzati in tale produzione. A propo- 
sito della carne, la nostra fonte riporta poche ricette, limitate alla selvaggina e agli animali da 
cortile. Il pesce invece, è alimento preminente nella dieta prospettata da Archestrato che ne 
menziona, comprendendo anche molluschi e crostacei, ben 42 varietà, di cui alcune oggi sco- 
nosciute. 

Anche per quanto riguarda il dessert, Archestrato, probabilmente un aristocratico che ha viag- 
giato a lungo, non condivide alcune usanze proprie della cucina siracusana, che considera in 
genere elaborata ed eccessiva. E’ significativo ricordare a questo proposito che pure Platone 
non condivide l'abitudine dei siracusani di protrarsi a tavola con lunghe bevute e consiglia, 
invece, di accompagnare la degustazione dei vini con vari dessert, fra questi i fichi. Dall’area 
della necropoli del Fusco a Siracusa, provengono venticinque esemplari in terracotta, con trac- 
ce del colore che li decorava, di varia forma e di dimensioni reali, offerta rituale di chiara allu- 
sione simbolica, connessa al mondo 
dell’aldilà (fig. 3). Questo frutto era 
invece considerato dal poeta Archiloco 
come un cibo di poco conto, mentre gli 
alberi, come si conosce da varie fonti, 
erano considerati sacri anche in epoca 
romana. 

Non abbiamo attestazioni sull'uso 
della melagrana, che varie statuette 
portano come offerta alla divinità. 
Frutto anch'esso simbolico, connesso 4. Moneta di Naxos con testa di Dioniso al diritto e grappolo d'uva al 


rovescio. Museo Archeologico Regionale “Paolo Orsi”- Gabinetto di 


alla sfera ultraterrena, si ritrova sia in Numismatica 


terracotta che in metallo in contesti non di abitato, come nella necropoli di Monte S. Mauro di 
Caltagirone, dove, nella tomba 164, si è rinvenuto un gruppo di tre melagrane in terracotta poli- 
croma, conformate ad unguentario, con un serpente avvolto tra la base del collo ed uno dei 
frutti, e, da un altro corredo tombale, due melagrane in bronzo. Ancora Archestrato, che pure 
parlava di vini, consigliando quello invecchiato, proveniente da Lesbo, aggiorna sui particola- 
ri di tutte le varie fasi legate al simposio, posto sotto l'egida di Dioniso, il dio che aveva dona- 
to agli uomini la vite e il vino, che favorisce la comunicazione e la gioia della festa (fig. 4). 

Il simposio si svolgeva nell’andròn, la sala degli uomini (distinta pertanto dal gynaikòn, gli 
appartamenti delle donne), normalmente situata a piano terra, spesso vicinissima alla porta 
d’ingresso, direttamente sulla strada. (“Attorno ad un solo desco carico di cibi raffinati tutti pran- 
zino e siano tre o quattro o al massimo cinque. Diversamente sarebbe una tenda di soldati, mercenari e 
rapinatori”). 

Già dalla collocazione spaziale si evince la prima caratteristica fondamentale del simposio 
greco, un “rito” riservato soltanto agli uomini, anche per la sua specifica funzione sociale di 
momento di vita comunitario, in cui, specie nell'ottica di una società aristocratica, si rinsalda- 
vano amicizie o rapporti di forza. 

Non a caso, prima di dare inizio alla festa, si eleggeva un simposiarca, o capo del banchetto, 
a ricordo delle società aristocratiche fortemente gerarchizzate in cui il simposio era nato. 

I banchettanti poi, col capo ornato da ghirlande, si stendevano su Klinai, specie di divani, il cui 
uso era già attestato nel vicino Oriente, mentre il cibo era messo su tavoli bassi, trapezai. 
Nella sala del triclinio c'era sempre una tavola sulla quale veniva disposta tutta la suppellet- 
tile del simposio: le brocche per il vino, cinochoni, quelle per l'acqua, gli attingitoi, i misurini, 
le coppe ed il grande recipiente, cratere, nel quale si preparava la mistura: quando si doveva 
annacquare il vino, era usuale versare all’interno del cratere prima l’acqua e poi aggiungere il 
vino. 

La scena della preparazione si “legge” bene sul lato A di un cratere attico a colonnette da 
Camarina decorato a figure rosse, attribuito da Beazley al pittore di Agrigento e datato al 500- 
450 a.C., in cui al centro della scena un efebo, con il capo cinto da corona di foglie, regge il 
barbitos (strumento musicale simile alla lira) con la mano sinistra ed ha il plectron nella destra; 
un altro, di fronte, tiene per il piede con la mano sinistra una kylix , mentre nella destra porta 
un'oinochoe con cui attinge il vino dall’anfora. Dietro un terzo efebo che avanza; su un basa- 
mento poggia un grande cratere ornato da un motivo di ghirlanda sul ventre: sono così evi- 
denti le forme dei vasi funzionali al banchetto stesso. 

Il cratere attico a colonnette proveniente da Gela, decorato a figure rosse, attribuito al pittore 
di Agrigento e datato al 470-460 a.C. (fig. 5), rappresenta invece lo svolgimento del simposio, 
con l'ambientazione e l'abbigliamento degli invitati: due uomini barbati, sdraiati su alte Klinai, 
appoggiati a cuscini, con i piedi nudi e i calzari a terra, sotto il tavolo collocato di fronte ad 
ogni letto. 


L'uomo a destra, con due 
kylikes in mano, una della 
quali tiene sollevata, è 
sdraiato sulla stessa kline 
con un giovane imberbe con 
la testa reclinata all'indietro; 
quello di sinistra si rivolge 
al compagno alzando una 
mano e reggendo una coppa 
con l’altra; fra i due una gio- 
vane donna in piedi, di pro- 
filo verso sinistra, suona il 
doppio flauto (aulos, stru- 
mento simile al doppio cla- . Cratere a colonnette attico a figure rosse da Gela, 470-460 a.C., con 

. attingitoio e vasi di forma diversa in bronzo. 
rinetto o alla nostra oboe), un ne 
testimonianza dell’'impor- 
tanza della musica e del 
canto, che riflette, ancora una volta, l'ideale aristocratico che sta alla base del simposio. 
La scena si ripete anche su altri vasi, di diversa forma e funzione, come in una lekythos attica a 
figure nere dalla necropoli di Capo Soprano a Gela datata all'ultimo quarto del VI secolo a.C. 
circa, con un’etera al centro, che suona l’aulos, fra due coppie di simposiasti distesi su klinai. 
La presenza femminile anche su questo vaso, non contraddice quanto detto in precedenza: le 
donne ammesse ai banchetti, in Grecia, erano delle hetairai, “compagne”, intrattenitrici di pro- 
fessione, spesso educate all'arte della musica e della danza sin da bambine. Il loro ruolo è 
paragonabile, per certi versi, a quello delle “cortigiane” nella Venezia rinascimentale o delle 
geishe nel Giappone feudale: spesso alcune di queste hetairai, grazie alla loro intelligenza e abi- 
lità nel tessere relazioni sociali, divennero famose come Aspasia, ascoltata ed amata “consi- 
gliera” di Pericle. 
Talvolta, alla fine, il banchetto degenerava fino a trasformarsi in momento orgiastico o comun- 
que terminava con una processione - questo il significato letterale del termine komos - come 
risulta da tante fonti e si ritrova ancora una volta nell’iconografia: si usciva dallo spazio inter- 
no della casa e ci si spostava per la strada, come si vede nella scena sul lato B dello stesso cra- 
tere da Gela, in cui tre giovani avvolti in ampi mantelli, si muovono portando alcuni degli 
oggetti usati durante il banchetto, una oinochoe il primo, una kotyle il secondo, mentre il terzo 
si appoggia ad un bastone. 
Testimonianza interessante per l'ideologia di tipo aristocratico che è sottesa al simposio, oltre 
che per il forte legame fra il banchetto e i rituali connessi con la morte, è un rilievo funerario 
proveniente da Piazza della Vittoria a Siracusa (in copertina), in cui il defunto è rappresenta- 


to idealizzato, seduto su una kline in compagnia di un altro commensale che stende la mano 
con una patera decorata a rilievo centrale; la trapeza davanti a lui è imbandita di frutta (uva, 
melegrane o mele) e di altre vivande (si distingue una forma di pane ed una di formaggio). 
Un piccolo servitore (la rappresentazione in scala minore è indice proprio del ruolo subordi- 
nato ricoperto) di cui manca la testa, pronto nella sua funzione, tiene in mano un mestolo, pro- 
babilmente di metallo. 

I mestoli, testimoniati al Museo anche in terracotta, come nel caso di uno del VI secolo a.C. da 
Megara Hyblaea, erano spesso in bronzo, sebbene il metallo fosse considerato una sorta di sta- 
tus symbol, ed erano talora forniti di colino, per filtrare gli eventuali residui, sempre presenti a 
causa del metodo di fermentazione del liquido adoperato dagli antichi: da un ipogeo sepol- 
crale di Licodia Eubea degli inizi del V sec. a.C. ne proviene uno con manico configurato a 
testa di cigno (fig. 5). 

Oggetti di uso quotidiano, pentole e tegami, recipienti per lo più in terracotta, si rinvengono 
frequentemente nei contesti domestici e pure dentro pozzi o cisterne, il cui scarico risulta dif- 
ficilmente databile con precisione. 

Tra questo vasellame da dispensa, cosiddetto cooking ware, si distingue una pentolina fittile, 
l'unica con supporto presente nel nostro Museo e proveniente dalle abitazioni di Monte San 
Mauro, che si data alla fine del VI-inizi del V secolo a.C. (fig. 6); mentre altri esempi si ritro- 
vano sia in contesti di abitato - dall'area dell'Ospedale Civile di Siracusa, da cui proviene, per 
esempio, un tegamino (lopas) con co- 
perchio, databile al 530-520 a.C. - sia in 
aree sacre - dal santuario di Demetra 
ad Eloro, proviene una pentola (chytra) 
con coperchio, risalente al IV sec. a.C. 
In questo, come in altri casi noti nei 
santuari greci, si tratta probabilmente 
di offerte dedicate alle divinità: l’uso 
delle chytrai per cuocere il cibo, anche 
a vapore, è connesso a quello dei mor- 
tai, utilizzati soprattutto per preparare 
il pane; ma in qualche caso può essere 
stato anche recipiente per far cagliare il 
formaggio o per far macerare altro 
cibo. 

Dall’interessante complesso tardo-elle- 
nistico, della fattoria di contrada Agu- 

gli a presso Akr e, n ella chora di Siracu- 6. A eras fittile con sostegno da Monte San Mauro (Catania), 
sa, databile dalla seconda metà del III Nirean AGI VE SR Rezene taoto (O 


alla metà del I secolo a.C, provengono, in particolare da una cisterna colma, gran quantità di 
frammenti e vasi destinati alla produzione, alla cottura e alla conservazione del cibo, fra cui 
una serie di pentole e casseruole con coperchio, un mortaio con beccuccio, vari piatti e cop- 
pette per lo più a vernice nera. 

Oltre ad un’ampia serie di piatti, di dimensioni variabili, da quelli da portata, del diametro 
fino a 50 centimetri circa, a quelli da coperto individuale, ai vari accessori per la mensa e la 
cucina, come brocchette, bottiglie, oliere, saliere, sono stati portati alla luce anche dei recipienti 
cilindrici in argilla, interpretati come misure di peso e capacità, per la presenza del bollo del 
magistrato responsabile (una sorta di un ufficio dei pesi e delle misure!). 

Momenti del banchetto erano ancora la musica, come si è detto, e i giochi, non solamente con 
implicazioni di tipo erotico, ma che oggi potremmo definire di “società”. 

Ricordati dalle fonti letterarie (Polluce, Ateneo) sono i griphoi, «enigmi» o «indovinelli», simi- 
li alle sciarade, che i convitati proponevano a turno (da qui probabilmente l'origine della poe- 
sia giambica di Simonide ed Ipponatte che spesso propone una sorta di irrisione e/o di “peni- 
tenza” per chi non riesce a risolvere gli indovinelli) e il gioco del kottabos, di cui esiste docu- 
mentazione iconografica nei vasi e una testimonianza materiale fra i reperti del museo, pro- 
veniente dal territorio di Caltagirone. 


Il mondo romano 

Molto ricca nelle fonti letterarie la documentazione relativa al mondo romano: il momento del 
banchetto era un vero e proprio “rito sociale”, nel quale il dominus esprimeva il proprio “sta- 
tus”, insieme alla ricchezza materiale e culturale. Era perciò molto importante la “scenogra- 
fia” che faceva da cornice al rito e trasmetteva il messaggio autocelebrativo dell’anfitrione: 
basti pensare, nel romanzo di Petronio alla celeberrima Cena Trimalchionis, occasione per 
ostentare il lusso e la ricchezza del padrone di casa. 

I convitati stavano su letti molto ampi, lungo le pareti di una stanza, il triclinium, il cui nome 
è derivato da triklinios oikos, cioè dall'uso greco di disporre le tre Klinai lungo i tre lati, mentre 
il quarto letto restava libero; al centro era un grande tavolo. 

Abbastanza rigido il protocollo che regolava la disposizione in funzione delle gerarchie socia- 
li e del rapporto con il padrone di casa: in genere il numero degli invitati era nove, multiplo 
di tre. Dal II secolo d.C., al posto del letto venne introdotto una sorta di divano collettivo, su 
cui trovavano posto più persone, a forma di semicerchio, fornito di un grande cuscino rigido, 
sul quale si potevano appoggiare piatti e bicchieri, chiamato stibadion o sigma; di conseguenza 
il tavolo, mensa, che accompagnava questo divano, divenne circolare. 

Evidente la documentazione iconografica dai mosaici tardo-romani, fra cui quello dell’am- 
biente con scene di caccia della villa del Tellaro presso Noto, che riprende motivi iconografici 
del mondo africano e siciliano. Lo stibadion inizialmente era usato per il banchetto all'aperto, 
in occasione di battute di caccia e di feste religiose, in un secondo momento fu realizzato anche 


all’interno delle sale da pranzo delle domus e delle villae. 

Dal banchetto del Satyricon, oltre che dagli epigrammi di Marziale e da varie altre fonti, cono- 
sciamo l'ordine con cui si portavano le pietanze, in un numero generalmente non inferiore a 
tre, l'abbigliamento con cui ci si recava a banchetto; fra le varie usanze sappiamo che esiste- 
vano servitori specializzati, schiavi, che procedevano a far lavare le mani alla fine di ogni por- 
tata, prima di passare al piatto successivo, o tagliavano i cibi in piccoli pezzi (scalchi o scisso- 
res ). Non era quindi necessario utilizzare coltelli e solo nel caso di pietanze liquide o cremo- 
se si usavano cucchiai. 

Il nome del cucchiaio deriva dal latino coclea, chiocciola, perché forse il primo rudimentale 
cucchiaio fu proprio una conchiglia. Questa posata aveva varie forme e nomi, fra cui più 
comuni erano la ligula, o cucchiaio classico e la trulla o mestolo, simpulum. 

I cucchiai in avorio esposti nel nostro Museo, provenienti dalla necropoli dell'ex Giardino Spa- 
gna a Siracusa e risalenti al VI secolo a.C., erano invece probabilmente legati alla cosmetica. 
Sono ancora presenti nel museo vari esemplari di utensili in bronzo, di diversa provenienza e 
contesto, attingitoi (da Caltanissetta e dal territorio di Caltagirone), tegamini, patere con filtro, 
di cronologia ampia a testimonianza dell'uso comune e prolungato di alcune forme. 

I vasi utilizzati per cucinare venivano portati in tavola solo eccezionalmente, come nel caso 
dei tegami. 

Utensili vari sono in ceramica sigillata italica, orientale e africana, di diversa forma e dimen- 
sione, che cronologicamente spaziano dal III secolo a.C. al III secolo d.C.: fra questi si distin- 
guono i piatti con orlo diritto e/o tesa piana, decorazione varia e spesso con bollo in planta 
pedis: marchio della fabbrica di provenienza (fig. 7). 

Eccezionale l’uso di va-sellame prezioso, come documentano in tal sen-so anche le fonti: Ora- 
zio, descrivendo la sua 
abitazione accuratamente 
preparata per festeggiare 
l'arrivo dell'amico Mece- 
nate, scrive “Si rallegra con 
l'argento la casa”. 

L'argento si diffuse presso 
i Romani dal II secolo a.C. 
come elemento ricercato, 
oltre che per il contatto 
con le sfarzose corti elle- 
nistiche della Grecia, del- 
l'Asia Minore e dell’Egit- 
to, soprattutto con il tra- 
sferimento a Roma dei Museo Archeologico Regionale “Paolo Orsi” 


7. Vasellame da mensa di età romana in ceramica sigillata. 


bottini di materiali preziosi provenienti dai territori conquistati dell’Italia meridionale e del 
Mediterraneo orientale. 

Con l'afflusso di questi oggetti giunsero in Italia anche molti artigiani di origine orientale, che 
iniziarono a lavorare diffondendo le proprie conoscenze tecniche e artistiche di tradizione 
ellenistica. L'argento, di difficile reperimento in natura allo stato metallico, veniva infatti rica- 
vato attraverso complessi interventi di raffinazione e proveniva da miniere, situate soprattut- 
to nella parte occidentale dell'impero; grande importanza ebbero ad esempio i ricchi giaci- 
menti della Spagna meridionale, in precedenza sfruttati dai Cartaginesi. 

In brevissimo tempo l’uso dell’argenteria divenne una vera e propria moda: il servizio d'ar- 
gento era infatti una suppellettile irrinunciabile per le famiglie più facoltose, per cui, nelle case 
patrizie dovevano essere esibiti pezzi ricercati e possibilmente lavorati da cesellatori cono- 
sciuti; ma anche i meno ricchi possedevano manufatti più semplici. 

Ogni pezzo si distingueva per la forma, ottenuta con le tecniche a martellatura o a fusione, e 
per la decorazione più o meno elaborata, eseguita invece a sbalzo, cesello e incisione: si pas- 
sava dai semplici motivi lineari e vegetali a quelli più complessi con scene mitologiche o figu- 
re di divinità lavorate a rilievo. A volte gli argenti erano sottoposti a doratura ottenuta con il 
fissaggio di foglie d’oro oppure con oro spennellato o sfregato sulla superficie degli oggetti. 
Non sempre sui pezzi è presente la firma dell’artigiano; spesso potevano esserci anche l'indi- 
cazione del peso e il nome del proprietario, come si legge appunto nel romanzo di Petronio. 
Tra i materiali del Museo Paolo Orsi si trova un tesoretto (fig. 8) rinvenuto a Megara Hyblaea 
nel corso di scavi condotti dall'École Française di Roma nell’anno 1954, con reperti che face- 
vano sicuramente parte di un servizio da tavola, ministerum, diffusi nelle case delle classi di 
alto censo. 

Generalmente i servizi, composti da recipienti destinati a contenere e/o a versare e consumare 
cibo e bevande, erano for- 
mati da quattro esemplari 
di ogni oggetto da tavola. 
Nel servizio in questione si 
ha un attigitoio o simpulum, 
con profonda tazzina emi- 
sferica e lungo manico che 
si conclude alla sommità in 
un occhiello ricurvo confor- 
mato a testa d'anatra, 
recante ancora tracce di 
doratura sulla superficie, 
un bicchiere o kalathiscus, 


8. Servizio da tavola in argento da Megara Hyblaea. 


dalla forma cilindrica aper- Museo Archeologico Regionale “Paolo Orsi” 


ta, distinta da una vasca profonda con parete a profilo inflesso carenata alla base. Tale oggetto, 
se di grandi dimensioni doveva contenere liquidi da bere, mentre più piccolo forse conservava 
dei solidi (cosiddette “forme per pasticceria”). Il terzo elemento è una kylix biansata, con una 
tazza emisferica profonda dalla larga imboccatura, due anse orizzontali ad anello ricurvo sago- 
mato, saldate soltanto all'attacco inferiore nella massima espansione della vasca. 

Per quanto riguarda l'alimentazione, dal trattato De re coquinaria, di M. Gavio Apicio vissuto 
nel I sec. d.C., giunto a noi molto rimaneggiato, conosciamo varie ricette elaborate, indizio di 
una cucina di alto livello, che utilizzava un'infinita varietà di prodotti provenienti nei merca- 
ti di Roma dalle vicine regioni e dal Mediterraneo. La carne e il pesce, alimenti prevalenti, 
venivano sottoposti ad una prima scottatura in acqua bollente, probabilmente per motivi igie- 
nici e di più pratica conservazione e, successivamente, sottoposti alla cottura vera e propria 
insieme a vari e numerosi condimenti e serviti a tavola con diverse varietà di salse. 
Dominava la tavola soprattutto la carne di maiale, anche perché era proibito macellare il 
manzo: i bovini erano infatti necessari nei lavori dei campi; apprezzati la cacciagione, predi- 
letto tra gli animali selvatici il cinghiale, servito per intero (come documentato anche nella let- 
teratura fumettistica moderna con le storie di Asterix) e gli animali da cortile, soprattutto i gal- 
letti, più che le galline. 

La coltura della vite è attestata in Sicilia anche in età romana, con la produzione di un vino 
dolce haluntium che, come dice Plinio, “nasce in Sicilia e ha il sapore di mosto”: sappiamo di un 
famosissimo moscato del territorio di Siracusa, il Pollio; e ancora Plinio racconta come Cesare 
festeggiasse i propri trionfi col delizioso Mamertino, prodotto nel territorio di Messina. 

I rinvenimenti archeologici confermano le fonti: in tre pavimenti a mosaico datati al IV seco- 
lo d.C., nella villa romana del Casale a Piazza Armerina, una serie di amorini rappresentano 
le varie fasi della vendemmia. 

Da una rappresentazione di genere molto diffusa nelle domus romane, ma non documentata 
nel nostro Museo, si ricavano indicazioni sulle vivande servite: si tratta del cosiddetto “asara- 
tos oikos” (pavimento non spazzato), cioè del mosaico con cui erano spesso decorati i pavi- 
menti delle sale da pranzo. 

Con la tecnica del trompe l'oeil — e la resa era veramente realistica! — si riproducevano per terra 
gli avanzi di cibo (molluschi, resti di carne e di pesce, ma anche foglie di insalata e torsoli di 
frutta) in attesa di essere spazzati via dagli schiavi alla fine dei banchetti. 

Nei primi secoli del medioevo i cambiamenti alimentari si riflettono nelle testimonianze rela- 
tive all'instrumentum domesticum, che si impoverisce progressivamente con la fine dell’impe- 
ro. Cereali, legumi e selvaggina costituiscono il cibo che predomina sulle mense e le cerami- 
che fini lasciano il posto sulla tavola alle stoviglie grezze e acrome; nel basso medioevo il 
vasellame torna a diversificarsi arricchendosi di forme e decorazioni, nella produzione inve- 
triata e smaltata; per tutto il medioevo, poi, continua la lavorazione del vetro, per bottiglie e 
bicchieri destinati alla tavola. 
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in copertina 

Rilievo funerario votivo in calcare: due figure sedute sulla kline e un giovane servitore. 
Davanti ai due (defunti eroizzati?), una tavola con frutta e cibi. 

Da Siracusa, Piazza della Vittoria. III sec. a.C. 
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Salvatore Valastro 
DONNE ALLO SPECCHIO: 
per un percorso didattico sulla condizione femminile nella grecia classica 


Introduzione 

La vita quotidiana delle donne nell'antica Grecia (con maggiore attenzione a quanto avveni- 
va ad Atene, la cui situazione è meglio documentata dalle fonti) si presenta ai nostri occhi ric- 
ca di contraddizioni e spunti interessanti, che permettono di cogliere bene il concetto di alte- 
rità /continuità che è centrale per una corretta lettura del dato antico. Prima di iniziare un per- 
corso di lettura e interpretazione dei dati, specialmente iconografici, a nostra disposizione, è 
opportuno fare una premessa generale e dare tre avvertenze preliminari. 

La premessa generale è una dichiarazione di metodo: non è sempre facile ricostruire gli aspet- 
ti della vita quotidiana delle donne nella Grecia antica. Bisogna innanzitutto evitare di gene- 
ralizzare, attribuendo usi e costumi dell’età arcaica al mondo classico o ellenistico, e vicever- 
sa; si deve inoltre tener conto delle varietà locali (a Sparta, per esempio, le donne godevano di 
maggiore libertà rispetto alle donne ateniesi). 

La prima avvertenza, invece, riguarda il titolo: l'abbiamo voluto chiamare “donne allo spec- 
chio” non soltanto perché da sempre lo specchio è associato all'idea di bellezza femminile (sui 
vasi greci è anzi associato esclusivamente alle donne), ma perché spesso gli oggetti della vita 
quotidiana sui quali si è esercitata la nostra indagine (vasi, monili, oggetti d'uso comune come 
specchi, pinzette, ecc.) “riflettono” un'immagine della donna che è - come vedremo - nel con- 
tempo reale ed ideale. 

La seconda avvertenza riguarda l'accortezza nell'uso delle fonti, letterarie e archeologiche: 
quando scrittori come Senofonte (nell’Economico) descrivono le attività principali svolte dalle 
donne - attività legate all'economia domestica, come la filatura, o alla vita familiare, come la 
procreazione e l'educazione dei figli - non si capisce bene dove finisca la realtà e cominci una 
sorta di proiezione o desiderio dell’uomo, cioè non sempre comprendiamo se le donne descrit- 
te in tale maniera, siano state quelle che veramente si muovevano nelle strade affollate delle 
città greche o non piuttosto un modello ideale sognato dai maschi che quelle città abitavano. 
Lo stesso - anche se in misura minore - potrebbe dirsi delle figure femminili che riempiono le 
superfici decorate dei vasi greci: siamo cioè in presenza di scene “realistiche” o anche qui 
dovremmo parlare di proiezioni “ideali”? 

In realtà, e qui va posta la terza e ultima avvertenza, il concetto di “realismo” così come lo 
intendiamo noi è nato nell'Ottocento, nell'età del Positivismo e della Rivoluzione Industriale: 
a fatica e con errore potremmo applicarlo al mondo classico. Le immagini presenti sui vasi gre- 
ci rispondono anzi a due criteri “anti-realistici”, quello della “selezione” e quello della “allu- 


sione”. Cioè, l’artigiano che dipinge il vaso (per lo più uomo, anche se non è da escludere la 
presenza di donne ceramografe) “seleziona” quali soggetti rappresentare e quali no, utiliz- 
zando un codice che obbedisce a delle regole ben precise, che non sfuggono all'occhio del- 
l'acquirente greco e che nel contempo “alludono” ad una realtà più complessa, per compren- 
dere correttamente la quale dobbiamo lavorare con gli strumenti adatti. 

Fatte queste doverose premesse, possiamo cominciare la nostra esplorazione della vita quoti- 
diana delle donne greche. 


ESSERE DONNA NELLA GRECIA CLASSICA 


Se consideriamo Atene come la culla della democrazia potrà sembrare strana o, peggio ancora, 
difficile da accettare l’idea che in essa le donne rimanevano cittadine di “serie B”: basti sem- 
plicemente pensare che erano prive persino di un diritto ai nostri occhi “elementare”, e cioè il 
possesso a pieno titolo di beni immobiliari. 

D'altra parte, già al momento della nascita si avvertiva la prima differenza: se per ogni bam- 
bino che nasceva il padre premurosamente e - possiamo immaginare - con orgoglio appende- 
va alla porta una corona di foglie, la nascita di una fanciulla era salutata con un più modesto 
nastro di stoffa, allusione a quel legame delle donne con la filatura e la lavorazione dei tessu- 
ti che sarà una costante per tutta la loro esistenza terrena. E così, mentre il fanciullo veniva 
avviato agli studi e al ginnasio, la fanciulla rimaneva fra le mura domestiche e si “esercitava” 
alla gestione della casa, visto che la sua realizzazione avveniva solo attraverso il matrimonio. 
Si può dire, quindi, con una formula forse troppo semplificativa ma sostanzialmente esatta, 
che il matrimonio occupava nella vita di una donna lo stesso ruolo che la guerra aveva nella 
vita di un uomo: entrambi erano «riti di passaggio», cioè rituali che segnavano il passaggio da 
una fase all'altra della propria vita. La partecipazione al servizio militare per i ragazzi e il 
matrimonio per le ragazze sancivano l'ingresso nella vita adulta e nella comunità, la loro rea- 
lizzazione come membri della città, la polis. 

Il matrimonio, meta ambita da tutte le ragazze di buona famiglia, era tutt'altro che l’inizio 
dell’emancipazione della donna, in quanto ella semplicemente passava dalla tutela del padre 
a quella del marito. È significativo che sui vasi ateniesi questo momento sia visivamente cat- 
turato in un gesto altamente simbolico: la donna è tenuta per mano dallo sposo nel momento 
delle nozze. Il gesto della “mano sul polso” (cheir epì karpou) affermava la tutela dello sposo 
sulla moglie, era una sorta di “manetta” per la donna, che così si legava indissolubilmente allo 
sposo. Anche se non considerate alla stregua di un “oggetto posseduto”, le donne sposate 
vivevano perennemente sotto la tutela del marito e, se rimanevano vedove con figli maggio- 
renni, sotto la tutela di questi ultimi. Per renderci conto di questo stato di minorità, basta fare 
pochi esempi: una donna sposata implicata in un processo era rappresentata dal marito; se 
doveva stipulare un contratto, lo poteva fare solo se di lieve entità, altrimenti avrebbe dovu- 


to chiedere l'autorizzazione allo sposo. Se il marito moriva senza discendenza, poi, le vedove 
non avevano alcun diritto sull’eredità. E ancora, alla morte del marito con figli in minore età, 
il patrimonio che spettava a questi ultimi veniva gestito da parenti maschi dello sposo, mai 
dalla vedova: celebre il caso accaduto al grande oratore ateniese Demostene (384?-322 a.C.), 
che si vide depredato dai tutori di gran parte del patrimonio paterno, nonostante le lamente- 
le della madre. 

Se per le donne sposate le cose andavano così, diversa ma non migliore era la sorte delle altre 
donne, spesso di nascita modesta o servile. Le schiave erano impiegate per i lavori più umili 
e faticosi, come per esempio andare a prendere l’acqua alle fontane (numerose scene sui vasi); 
aiutavano nelle operazioni domestiche, badavano ai figli, ma talora si rendevano complici in 
qualche “avventura” delle loro padrone (come fa la schiava nell’orazione Per l'uccisione di Era- 
tostene di Lisia). 

Tra le fonti letterarie, proprio le orazioni del IV secolo ci permettono di conoscere moltissimi 
tratti di vita quotidiana delle donne ad Atene. Nell’orazione Contro Neera, attribuita a Demo- 
stene, si dice che «Noi [gli uomini] abbiamo le etere (hetairai) per il piacere, le concubine (pal- 
lakai) per la cura della nostra persona, le mogli (ghynaikes) perché ci diano figli legittimi e sor- 
veglino fedelmente il nostro patrimonio»: ecco la perfetta tripartizione dell'universo femmi- 
nile vista da un'ottica maschile. Le etere, paragonabili per certi versi alle cortigiane rinasci- 
mentali, erano donne colte e raffinate, libere e autonome, non solo nella gestione del proprio 
corpo e del proprio tempo, ma anche del patrimonio. Alcune di loro, grazie alla loro condot- 
ta, erano riuscite a raggiungere posti importanti nella società greca. La pratica del concubina- 
to era abbastanza antica e tollerata nel mondo greco, anche in età classica. La ghyné, la sposa 
che dà figli legittimi, invece, 
era l’unica figura femminile 
perfettamente integrata nel- 
l'ordine sociale ateniese. E lo 
è doppiamente: perché figlia 
di un polîtes, il padre, che ha 
preparato per lei la dote, e 
perché moglie di un altro 
polîtes, il marito. 

Tuttavia, il suo ruolo era con- 
finato all’interno della casa, 
anzi, nel caso delle dimore 
più grandi, nella parte a lei 
destinata, il gineceo (letteral- 
mente, la “casa delle don- 1. Piccole hydriai con scene di toeletta da Camarina, 
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appartato dal resto della casa, e spesso si trovava sul lato interno dell’edificio, aperto sul cor- 
tile, ma non sulla strada. Nei numerosissimi vasi greci in cui vediamo rappresentate figure 
femminili, esse svolgono attività, per così dire, “da interni”: filano, suonano e danzano, si truc- 
cano, giocano con i figli, discutono con le serve, ecc. (fig. 1). 

In effetti, le donne ateniesi (diversa la situazione a Sparta, dove le donne non imparavano a 
tessere, ma ad esercitarsi in gare sportive, nella convinzione che ciò facesse nascere figli più 
resistenti) non partecipavano quasi per nulla alla vita pubblica e uscivano di casa raramente 
e in precise occasioni: cerimonie religiose, matrimoni, funerali. Non c'è accordo tra gli studio- 
si moderni se le donne prendessero parte come spettatrici ad uno dei riti collettivi socializ- 
zanti più importanti del mondo greco, il teatro (le fonti greche non sono chiare al riguardo); 
quanto all’altro grande avvenimento sociale, il banchetto, siamo certi che le donne libere non 
vi erano ammesse, a differenza di quanto avveniva a Roma: le donne che vediamo rappre- 
sentate su vasi con scene di banchetto sono etere o prostitute. 

Persino le Olimpiadi, momento di esaltazione dello spirito panellenico, rappresentano un 
tabù: erano ammesse infatti solo le sacerdotesse. 

Ciò non vuol dire che non esistevano attività che le donne svolgevano all'aperto, anche se si evi- 
tava la promiscuità che caratterizzava, per esempio, la civiltà egizia, dove le donne potevano 
andare al mercato per commerciare (cosa che veniva condannata dallo storico greco Erodoto). 
In assenza di fonti letterarie ci aiuta - ancora una volta - la documentazione ceramica. Su 
parecchi vasi le scene raffigurate si svolgono chiaramente all'aperto: se in alcuni casi (come 
quelle che vedono figure femminili impegnate in raccolte di frutta in grandi ceste) possiamo 
immaginare un significato religioso, esistono altri vasi in cui la scena è più difficile da spiega- 
re, come quelli che rappresentano figure femminili che prendono il bagno nude (come nella 
celebre hydria proveniente dalla necropoli siracusana del Fusco, raffigurata in copertina): for- 
se, la vita delle donne ateniesi era meno monotona di quanto noi immaginiamo, anche se nel 
complesso essa appare ai nostri occhi noiosa o fortemente limitata; ancora una volta, tuttavia, 
dobbiamo evitare di sovrapporre schemi mentali moderni al dato antico. 

E il ruolo che “ufficialmente” la polis riservava alla donna era grande: la donna è la madre del 
guerriero, la sua sposa, colei che garantisce la continuità della stirpe attraverso la maternità. 
C'è una categoria di immagini sui vasi greci abbastanza significativa al riguardo: sono le 
cosiddette “scene di partenza del guerriero”, frequenti anche nel nostro Museo. In esse lo 
schema rappresentato prevede di solito un guerriero al centro, in procinto di armarsi o già 
armato di tutto punto, circondato o no da una serie di figure accessorie (un vecchio, uno schia- 
vo), tra le quali spicca sempre quella di una donna. Se nei vasi più arcaici essa rappresenta la 
madre, in quelli più recenti la donna è chiaramente la moglie. Spesso essa compie un rito di 
purificazione versando dell’acqua da una brocca. Il gesto non è casuale perché, nel sistema di 
immagini sui vasi greci, si capisce che l’altro grande ruolo destinato alla donna (oltre a quel- 
lo di madre dei guerrieri e continuatrice della stirpe) è quello di sacerdotessa e custode delle 


memorie della città. Ecco spiegato allora il successo dell'altra grande categoria di vasi che 
vede protagoniste le donne, e che si diffonde specialmente alla metà del V sec. a.C.: le lekythoi 
- per lo più nella tecnica a fondo bianco - che presentano soggetti funerari (donne che pian- 
gono sulla tomba, donne accompagnate nell'aldilà da Hermes, il dio del passaggio qui nella 
sua funzione di «psicopompo», portatore di anime). La donna è protagonista in questo 
momento tragico della vita dei cittadini proprio per quel ruolo di “custode delle memorie” 
che la città le ha affidato. 

Resta poi la partecipazione delle donne alle feste religiose, alcune delle quali, come quelle per 
esempio connesse con il culto di Demetra, riservate a loro soltanto. Le più importanti erano le 
Thesmophorie, che duravano tre giorni durante i quali le donne occupavano i luoghi della poli- 
tica. Vi erano ammesse le donne sposate, perché la festa è legata alla fertilità (thesmos in greco 
significa tanto “seme” quanto “legge”: stretto è quindi il legame tra la diffusione dell’agricol- 
tura e la legislazione, entrambi momenti fondanti della civiltà di un popolo). Molte erano però 
le feste, dedicate a parecchie divinità, che vedevano protagoniste le donne. Nel Museo di Sira- 
cusa ne abbiamo la testimonianza, per esempio, su una /ekythos proveniente da Gela, dalla 
necropoli di Capo Soprano, in cui è rappresentata una donna che prepara dei pani di forma 
allungata, rituale connesso alla festa delle Haloe (fig. 2). 

Queste, ma non solo, le immagini di donne che emergono dalla lettura combinata delle fonti 


2. Lekythos con donna che prepara dei pani, 3. Collana in argento e spilloni in bronzo dalla necropoli del Fusco (650-625 a.C.) 
da Gela, 470 a.C. e specchio con Dea degli animali dalla necropoli di Ospedale civile (530 a.C.) 
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letterarie e archeologiche greche. Per ciò che riguarda le donne di Siracusa, le cose non anda- 
vano molto diversamente anche se, come abitanti di una colonia dorica, possiamo immagi- 
narle un po’ più libere rispetto alle donne ateniesi. Particolarmente rinomate per la loro bel- 
lezza e la cura della persona, immortalate nei versi del loro concittadino Teocrito come un po’ 
frivole e molto chiacchierone (Idillio XIV, Le Siracusane alla festa di Adone), alcune di loro conti- 
nuano a parlarci attraverso gli oggetti che mani pietose hanno deposto nelle loro tombe nelle 
necropoli del Fusco o di Giardino Spagna: vasi, statuette, bracciali, monili, oggetti della cura 
personale come specchi, pinzette, pettini e fibule (fig. 3). 


UN'INFANZIA ATENIESE 


Quando nasceva una bambina in una famiglia ateniese non erano improbabili scene di scarso 
entusiasmo: la società greca era fortemente “androcentrica”, ovvero centrata sulle figure 
maschili. Il padre appendeva un nastro di stoffa alla porta, e già in quell'oggetto (0, meglio, 
nel suo materiale) c’era il destino delle donne, indissolubilmente legate alla filatura della lana, 
tutelata da Athena, la dea protettrice della città, alla quale era dedicato il ricco vestito tessuto 
dalle vergini ateniesi in occasione delle Grandi Feste Panatenee. 

L'infanzia delle fanciulle scorreva serenamente nel gineceo e nel cortile; le fanciulle di buona 
famiglia avevano delle balie (ottime le nutrici 
spartane, come quella di Alcibiade), e persino 
pedagoghi per un'istruzione familiare basata 
sullo studio delle lettere e della musica. Su 
numerosi vasi abbiamo la raffigurazione di 
donne che suonano degli strumenti musicali o 
danzano, a testimonianza dell'importanza 
della musica nell'educazione greca in genera- 
le e in quella delle donne in particolare (fig. 4). 
Mentre i loro fratelli avevano diritto a forme 
più complete di educazione, con la frequenta- 
zione di scuole “pubbliche” dove i giovani si 
confrontavano con altri ragazzi e soprattutto 
con l'esercizio fisico regolarmente praticato 
nel “ginnasio” (dove i ragazzi irrobustivano il 
corpo in vista dell'ingresso nelle file dell’eser- 
cito), le fanciulle ateniesi cominciavano ben 
presto a pensare al matrimonio, che veniva 

combinato dai loro genitori quando esse erano a 
ancora in tenerissima età. MERA DIRO 


Unica eccezione nel panorama greco è Sparta: nella città guerriera per eccellenza, anche le 
donne si allenano agli esercizi fisici e corrono in gare ad esse riservate, cosa che suscita male- 
voli commenti presso gli scrittori ateniesi. Tuttavia, va precisato che dietro la diversa educa- 
zione, il ruolo della donna era lo stesso a Sparta come ad Atene: essere spose e madri; nondi- 
meno, nella società dorica (come quella spartana o siracusana, colonia di Corinto) le donne 
godono di maggiore libertà (e diritti) che nel resto della Grecia. 

Ritorniamo all'educazione delle fanciulle. Al di là di casi eccezionali, la maggior parte di loro 
riceveva a casa nozioni pratiche di economia domestica: accanto alla madre e alle domestiche, 
imparavano già da piccole a filare e a tessere la lana, a impastare e cucinare il pane, a tenere 
in ordine la casa. Insomma, mentre i coetanei maschi si esercitavano nel ginnasio per diven- 
tare dei guerrieri, le fanciulle si “allenavano” a diventare spose e madri. 

Intorno ai tredici anni finiva l'infanzia e l'adolescenza della fanciulla ateniese, che era pronta 
a sposare l’uomo scelto dal padre. Qualche tempo prima delle nozze, però, le fanciulle ateniesi 
passavano alcuni giorni presso il Santuario di Artemide a Brauron, un sobborgo della città, 
dove lasciavano in ricordo i loro giocattoli alla dea, e subivano una vera e propria cerimonia 
di iniziazione, che culminava nella corsa col costume di orsetta. Perché proprio l’orsa? Forse 
non è tanto il famoso amore materno dell’orsa a presiedere alla scelta dell'animale, quanto il 
suo carattere di animale selvatico. L'orsa rappresenterebbe quindi la “selvatichezza” dell’in- 
fanzia, che viene superata attraverso un rituale complesso e non del tutto chiaro. Chiaro, inve- 
ce, il messaggio complessivo: l'infanzia era finita e, col matrimonio alle porte, le giovani ate- 
niesi si apprestavano a realizzarsi come spose e come madri. Prima di ciò, in molte città gre- 
che le fanciulle erano però sottoposte ad un rituale pubblico, quello di portare un cestino 
(kanoun) durante i sacrifici. A Siracusa le “canefore”, le fanciulle che portavano il cestino, pre- 
senziavano alle feste in onore di Artemide; ad Atene esse sono rappresentate sul fregio del 
Partenone. Riconosciute ufficialmente dalla città attraverso un ruolo ufficiale durante una 
festa civica, le fanciulle erano ormai pronte ad incominciare la loro vita di spose. 


SCENE DA UN MATRIMONIO 


Gran parte delle immagini sui vasi greci è legata al tema delle nozze, specialmente quelle dipin- 
te su vasi che erano utilizzati proprio dalle donne. Ricordiamo che esistono vasi specifici per le 
nozze, che sono chiamati lebetes gamikoi e che contenevano l’acqua dei sacrifici. Accanto ad essi 
però altri vasi sono impiegati in occasione della cerimonia nuziale, come per esempio la “pis- 
side”, il vaso-scatola che serve a contenere i trucchi. Un esempio abbastanza celebre è la pissi- 
de da Lentini: di produzione siceliota, di dimensioni abbastanza grandi, pare facesse parte del 
corredo nuziale; sicuramente allude alle nozze la scena ivi rappresentata (fig. 5). 

Comunque la nostra documentazione iconografica sulle nozze greche deriva da tutta una 
serie di vasi, non necessariamente legati alla cerimonia. 


Che cosa sappiamo sulle nozze nell'antica Gre- 
cia? Abbiamo già visto come il matrimonio fosse 
l'avvenimento centrale attorno al quale ruotava 
l’intera esistenza delle donne di nascita libera. 
Come avviene ancora in alcune civiltà (si pensi 
all'India), il matrimonio in Grecia non è il punto 
d'arrivo di un'esperienza sentimentale, bensì un 
accordo privato, di natura quasi commerciale, 
che si stabilisce tra le famiglie degli sposi. Il 
padre della sposa si impegna davanti a testimo- 
ni a sottoscrivere un contratto verbale col futuro 
sposo (enghyé): la formula è probabilmente quel- 
la che ricorre più volte nelle commedie dello 
scrittore ateniese Menandro: «Ti do questa don- 
na (o mia figlia) per la procreazione di figli legit- 
timi»; il termine greco procreazione, arotos, è lo 
stesso che indica il campo arato, la messe del 
campo: non sfuggirà l'equivalenza, tipica delle i eredi o 

culture agricole, tra la semina e la procreazione. CO a 

Il padre, che aveva la tutela della figlia, la 

“dava” allo sposo accompagnando per mano la fanciulla dal marito, il quale, mettendo la pro- 
pria mano sul polso della donna, se ne assumeva la tutela. La fanciulla si sposava giovanissi- 
ma, attorno ai tredici-quindici anni, per potere sfruttare al meglio l’età fertile (alto era infatti 
il tasso di mortalità infantile); lo sposo era molto più grande di lei. Dice Esiodo (Opere e gior- 
ni, 695-698): «Al momento opportuno sia condotta la sposa nella tua casa, quando non avrai 
superato da molto i trent'anni e non sarai molto vicino ad essi; questo sia per te il tempo 
opportuno per le nozze. La donna sia nel vigore della pubertà per quattro anni, al quinto si 
sposi». Tuttavia, Platone e Aristotele suggeriscono di aspettare i diciotto anni. 

Il mese dei matrimoni era il gamelione, l'equivalente del nostro dicembre-gennaio. 

Non ci deve stupire la celebrazione delle nozze in pieno inverno, periodo di solito “morto” nel 
calendario agricolo. La data più indicata era la metà del mese, quando c'era la luna piena. Il 
matrimonio era effettivamente valido quando iniziava la coabitazione, ma la cerimonia nuzia- 
le era lunga ed articolata in tre fasi distinte, ognuna delle quali occupava un giorno. Il primo 
giorno trascorreva con riti purificatori, dal bagno con acque pure al sacrificio alle divinità: le 
donne sacrificavano gli oggetti infantili e le chiome ad una divinità vergine (per lo più Arte- 
mide). Il matrimonio vero e proprio si svolgeva il secondo giorno. La vestizione della sposa 
era un momento importante, ed è probabile che la regia della cerimonia fosse affidata alla 
madre. Le testimonianze antiche oscillano tra due colori dell'abito di nozze (bianco nelle fon- 


ti più antiche, rosso in quelle più moderne), ma concordano su alcuni particolari immancabi- 
li: il velo, la corona, la cintura (cose che troviamo raffigurate tutte sui vasi). Il banchetto si svol- 
geva a casa della sposa, e tra i numerosi ospiti doveva essere presente un pais amphitales, un 
fanciullo con entrambi i genitori in vita che, con una corona di spine e foglie di quercia e un 
cesto con pani, correva per la casa pronunciando la formula di rito «Ho fuggito il male, ho tro- 
vato il meglio». La simbologia è evidente: la corona di spine allude ad una vita infelice, lad- 
dove i pani sono simbolo di civiltà; il fatto che il fanciullo avesse entrambi i genitori in vita era 
poi auspicio di fertilità. Dopo il banchetto, sul far della notte, gli sposi iniziavano la proces- 
sione verso la nuova casa. Precedeva il corteo la madre dello sposo, che avanzava con le fiac- 
cole accese (donde l’espressione “matrimonio senza fiaccole” per indicare nozze illegittime). 
È significativo che sui vasi a figure nere questa processione sia raffigurata su carri (come su 
un’anfora da Siracusa, fig. 6) e gli sposi siano spesso accompagnati da divinità: in realtà è pro- 
babile che qui i ceramografi alludano ad un passato eroico e ad una mentaltà aristocratica tipi- 
ca dell'età arcaica. 

Sui vasi a figure rosse, invece, la processione avviene a piedi: la sposa, velata, è tenuta per 
mano dallo sposo che la porta nella sua casa 
dove avrà inizio la coabitazione e il matrimo- 
nio sarà finalmente valido. Qui, nella nuova 
casa, la donna veniva accolta dai suoceri che 
le facevano dei regali e le offrivano una mela 
cotogna, secondo quanto prescritto da Solone, 
il legislatore ateniese del VI sec. a.C., forse con 
lo scopo di addolcire il primo abbraccio. Solo 
allora gli sposi rimanevano soli, mentre gli 
amici e le amiche continuavano a cantare i 
canti nuziali all’esterno della casa. 

Il terzo giorno, infine, la sposa riceveva i rega- 
li e insieme allo sposo faceva dei sacrifici pro- 
piziatori alle divinità. 

Del rituale, oltremodo complesso, agli occhi 
di noi moderni stupisce (ma forse non tanto) 
la sua “pubblicità”. Se però al giorno d'oggi lo 
sfarzo di alcune cerimonie nuziali è legato 
all'affermazione di una condizione sociale, 
nell'antica Grecia la presenza dei numerosi 
invitati al banchetto era resa anche necessaria 6, ra attica a figure nere raffigurante una coppia 
dal fatto che, sostanzialmente, il matrimonio a a 
non veniva sancito da atti giuridici ben preci- DR Ea 


si, e pertanto gli invitati fungevano da testimoni alle nozze e come tali venivano citati in caso 
di problemi coniugali. 

È comunque importante comprendere che la cerimonia nuziale rappresenta un momento di 
svolta decisivo nella vita di una donna: la stessa tripartizione della cerimonia (banchetto in 
casa della sposa — processione - arrivo in casa dello sposo) richiama lo schema antropologico 
dei «riti di passaggio», che segnano l'abbandono di una situazione di partenza (in questo caso 
la condizione di fanciulla “figlia”) e l'ingresso in una nuova condizione (quella di “moglie”) 
attraverso un gesto fisico di movimento (nel nostro caso la processione). Come ogni rito di 
passaggio, anche quello delle nozze è irreversibile. Ne è testimonianza il fatto che in Beozia si 
conservò a lungo un rito particolare, testimoniato da Plutarco nei suoi Opuscoli Morali (271d): 
« E infatti presso di noi, in Beozia, bruciano davanti alla porta l’asse del carro, mostrando così 
che la sposa deve restare poiché è stato distrutto ciò che l’ha condotta». 

Su molti vasi greci, una cerimonia nuziale così complessa e articolata è accennata più che 
descritta nei minimi particolari, anche se non mancano scene abbastanza didascaliche (spe- 
cialmente per ciò che riguarda la processione o l'apertura dei doni). L'elemento allusivo più 
ricorrente alla condizione di sposa è la presenza di una cintura appesa in alto su lekythoi che 
rappresentano figure femminili sedute intente a filare la lana o a guardarsi allo specchio. Tale 
cintura è quella verginale che veniva sciolta dallo sposo la prima notte di nozze, e veniva con- 
servata dalla sposa in ricordo del suo nuovo ruolo all’interno della società. 


«ALLA PIU’ BELLA» 


Uno dei miti più conosciuti del mondo greco è quello relativo al “giudizio di Paride”: tre dee 
si sottopongono al giudizio del principe troiano, che dovrà decidere chi di loro è la più bella. 
Vince, com'è noto, Afrodite, dea della bellezza, grazie alla promessa di far avere al giudice la 
donna più bella del mondo, la spartana Elena moglie di Menelao (donde la spedizione achea 
contro Troia, ma questa è un’altra storia: e in essa si prenderanno la loro rivincita le due divi- 
nità sconfitte, Hera e Athena). 

Il successo di tale mito riflette l’importanza della bellezza nella cultura e nella società greca. 
Anzi, a guardare il numero di immagini presente sui vasi greci e la quantità di reperti legati 
in qualche misura all’ornamento e alla bellezza, vien quasi da credere che farsi belle sia stata 
una delle principali occupazioni delle donne greche (e tutto ciò a dispetto della loro scarsa vita 
sociale). 

Come spiegare questo fenomeno? Affermazione di sé, strumento di seduzione o semplice 
civetteria? Non è facile capire quale molla abbia spinto le donne greche a passare ore e ore 
davanti allo specchio per truccarsi, scegliere vestiti, calzature, gioielli. Ciò che è certo, è che le 
donne greche avevano a disposizione tutta una serie di oggetti da toletta da far invidia alle 
donne moderne. 


Cominciamo dai vasi (i recipienti). Esistono, secondo le proposte di molti studiosi, vasi “fem- 
minili” e vasi “maschili” (anche se la distinzione non è sempre netta). Appannaggio quasi 
esclusivo delle donne sono o vasi legati a ricorrenze ben precise come le nozze o vasi connes- 
si alla toletta femminile. Tra i primi ricordiamo il lebes gamikòs e la loutrophoros, che serviva a 
raccogliere l’acqua attinta da un luogo consacrato e destinata al bagno prenuziale. Più nume- 
rosi i vasi destinati a conservare oli profumati, unguenti, balsami e trucchi: lekythoi, aryballoi, 
lekanai e pissidi. Su di essi sono frequentemente rappresentate scene di trucco: una o più don- 
ne (in questo caso la padrona con le ancelle) sono impegnate a guardarsi allo specchio, men- 
tre si aggiustano i capelli, o mentre aprono contenitori di oli profumati ed unguenti. In altri 
casi una serva porta alla padrona una cassetta: è probabile che in essa vi siano i gioielli che 
completano la toletta. Volto, capelli, vestiti ed accessori: tre tappe di una strategia che ha come 
obiettivo quello di migliorare il proprio aspetto, di renderlo simile all'immagine che ogni don- 
na ha di sé. Niente di nuovo sotto il sole, verrebbe da dire. 

Quali erano i canoni di bellezza “inseguiti”, per così dire, dalle donne greche? Qui ci aiutano 
le fonti letterarie, oltre ai reperti archeologici. Per ciò che riguarda il viso, le donne greche 
amavano truccarsi, anche molto, con cosmetici di derivazione naturale: una sorta di fondotin- 
ta bianco per il volto (era ritenuto volgare un colorito abbronzato), pigmenti rossi per ravvi- 
vare guance e labbra, ceneri fini per le palpebre e più spesse per evidenziare la curva delle 
sopracciglia, che venivano spesso 
ritoccate in modo da farle sembra- 
re unite. Un trucco troppo vistoso, 
comunque, era male giudicato. 
Era soprattutto nella cura dei 
capelli, quindi, che le donne greche 
mostravano tutta la loro fantasia. 
Dalle tinture alle acconciature sem- 
pre più elaborate, non c'era donna 
greca che non si adoperasse per 
mettere in risalto la propria chioma. 
E perciò via libera a ferri scaldati 
per arricciare i capelli lisci, a trecce 
posticce simili alle nostre exten- 
sions, a nastri colorati da mettere 
tra i capelli. Capelli che, normal- 
mente, non venivano lasciati sciol- 
ti, ma raccolti in uno chignon sulla 

nuca (krobylos), e talora chiusi den. MRI IO 
tro una reticella o sakkòs. Il grande Eee 


successo di queste acconciature “mosse” è testimoniato, tra l’altro, proprio a Siracusa dalle 
splendide monete incise dai grandi maestri Kimon e Euainetos: le loro Aretuse non hanno nul- 
la da invidiare alle top model d'oggi uscite dai saloni dei grandi coiffeurs (fig. 7). 

La cura nella scelta dei vestiti e delle scarpe non era certo inferiore presso le donne aristocra- 
tiche. E tutto ciò malgrado più volte i legislatori ateniesi avessero tentato di porre un freno a 
tale esibizione di lusso attraverso l'adozione di leggi limitative. Niente da fare: nelle grandi 
casse di legno profumato che costituivano la dote di ogni donna di buona famiglia e che spes- 
so compaiono sui vasi greci, non c'erano soltanto i chitoni e gli himatia di lana grezza, capi di 
vestiario base di ogni donna greca, ma anche chitoni di lino o di bisso, e soprattutto cinture di 
varia foggia e dimensione. Il chitone era spesso fermato sulle spalle da spilloni (“fibule”), 
emerse con notevole frequenza dagli scavi archeologici e presenti in gran numero nel nostro 
Museo. La loro ricchissima varietà testimonia che la fibula, lungi dall'essere un mero accesso- 
rio dalla finalità pratica, era in realtà un oggetto che variava col variare delle mode, curatissi- 
mo nei particolari e a volte oggetto che arricchiva il vestito su cui era portata. 

Tra le scarpe, i calzari con i lacci erano impreziositi a volte dall’inserto di pietre dure. 

Infine, i gioielli. Di vario materiale, dalle umili conchiglie alla terracotta, fino ai più preziosi 
argento e oro, per lo più in bronzo o pietre dure, orecchini, bracciali da polso e da braccio 
(“armille”), collane, persino tiare per impreziosire i capelli sono stati restituiti dagli scavi 
archeologici e permettono di ricostruire gusti e mode sin dalla preistoria. La maggior parte di 
quelli presenti nel Museo di Siracusa, esposti in numerosissime vetrine, viene da corredi tom- 
bali, segno di un legame con la donna che li indossava, che nemmeno la morte era riuscito a 
spezzare. 
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I PERCORSI DIDATTICI TEMATICI 


Introduzione 


Chi ha detto che è la nostra la società delle immagini? Pensiamo al mondo greco: pochi sanno 
leggere, ma tutti sanno capire le immagini, e molti sanno cogliere il loro significato profondo. 
C'è un vero e proprio commercio di immagini, che colpiscono l'occhio dell’uomo (e della 
donna) greco: statue di divinità, statuette e rilievi offerti agli dei per ringraziarli di una grazia 
ricevuta, o eretti a memoria dei propri defunti, monete, pitture e soprattutto vasi. 

Dalle botteghe del Ceramico, il quartiere a Sud-Ovest di Atene dove erano concentrate le bot- 
teghe dei vasai, usciva una quantità impressionante di vasi al giorno. Moltissimi erano desti- 
nati all'uso comune, e pertanto non erano decorati; ma molti erano quelli che presentavano le 
caratteristiche decorazioni a figure nere, rosse, a fondo bianco che oggi sono esposti in nume- 
rosissimi musei di tutto il mondo. 

Il presente lavoro nasce dall'esperienza sul campo con numerose scuole di ogni ordine e indi- 
rizzo venute al Museo Archeologico Regionale “Paolo Orsi”, dove sono conservate numero- 
sissime immagini-testimonianze specialmente su vasi attici del VI-V sec. a.C., ma anche su 
quelli prodotti in Sicilia dal IV sec. a.C. 

Di questa “collezione di figurine” dell'antichità sono state isolate le immagini che servono a 
capire meglio e a conoscere gli aspetti più interessanti e comuni a gran parte del mondo greco 
e, pertanto, anche a Siracusa. 

La collezione è ricca, le immagini notevoli per numero e qualità; non sempre è possibile inse- 
rirle in uno schema interpretativo univoco, ma, leggendo con attenzione anche le fonti lette- 
rarie, è possibile ricostruire dei percorsi che offrono una serie di possibilità di sfruttamento 
anche nella prassi quotidiana dell’insegnamento — della storia nelle scuole di ogni ordine e 
grado, della storia dell’arte nei Licei o del greco nei licei classici —: ci rivolgiamo quindi a que- 
gli insegnanti che vedono nella visita al Museo molto di più di una semplice giornata fuori 
dalle aule di lezione. 


Un esempio di percorso didattico: MITI E DIVINITA’ 


SETTORE VETRINA OGGETTO SOGGETTO /I 


C 273 PINAKES Vari, tutti riferibili ad Ade 
275 Spesso Ade e Persefone assisi in trono 
AFRODITE 
D 311 AFRODITE LANDOLINA 
APOLLO 

B 210, 6 ANFORA ATTICA LATO B: Apollo con Latona e Artemide 
A FIGURE NERE 

B 214,3 CRATERE A CALICE LATO A: Atena ed Eracle su una quadriga 
A FIGURE NERE alla presenza di Dioniso, Apollo, Latona, 

Ermes, Demetra 

E 246,11 CRATERE ATTICO LATO A: Latona, Apollo con Ganimede, 
A FIGURE ROSSE Artemide, Ermes 

C 246, 33 CRATERE A CALICE LATO A: Dioniso con Arianna seduta su 
ATTICO A FIGURE ROSSE letto nuziale e incoronata da Eros. 


Atena incorona Teseo che parte 

alla presenza di Poseidone e Apollo 

LATO B: Gara tra Apollo ed il sileno Marsia 
alla presenza di Kore e Athena 


ARTEMIDE 
B 159,2 ANFORA ATTICA LATO A: Atena, Artemide, Ermes 
A FIGURE NERE 
B 164, 42 STATUINA IN TERRACOTTA Artemide con cervo 
B 165 bis, 27 OINOCHOE PROTOCORINZIA Artemide, Potnia theron, fra due sfingi 
C 241,3 LEKYTHOS ATTICA Artemide alata che accarezza una cerva 
A FIGURE ROSSE 
ATENA 
B 169, 2 STATUETTA Athena Promachos 
C 241,5 STATUINA BRONZEA Athena Promachos 
C 294, 2 LEKYTHOS ATTICA Scena di Gigantomachia con Athena 
A FIGURE NERE 
DEMETRA 
B 180-183 STATUINE FITTILI Offerenti della dea 
306 BUSTO BIFRONTE Demetra e Kore 
DA AGRIGENTO 


DIONISO 


B 203,3 KYLIX ATTICA Dioniso e satiri 
A FIGURE B NERE 
B 204,7 LEKYTHOS ATTICA Satiri e menadi 
A FIGURE NERE 
B 204, 3 PELIKE ATTICA LATO A: Dioniso e satiro tra due menadi. 
A FIGURE ROSSE LATO B: menadi a colloquio 
B 214,3 CRATERE ATTICO A CALICE LATO B: Dioniso, satiro e menade 
A FIGURE NERE 
C 244, 35 CRATERE A COLONNETTE LATO A: danza di satiri e menadi 
A FIGURE ROSSE 
@ 245,3 CRATERE A COLONNETTE LATO A: danza di sileni 
A FIGURE ROSSE 
C 246, 33 CRATERE A CALICE LATO A: Dioniso con Arianna seduta sul letto 
A FIGURE ROSSE nuziale e incoronata da Eros, 


Atena incorona Teseo che parte 
alla presenza di Poseidone e Apollo 


C 294, 2 LEKYTHOS A FIGURE NERE Scena dionisiaca 
C 205, 1 ANFORA ATTICA Gigantomachia e scena dionisiaca 
A FIGURE NERE 
C 295,5 ANFORA ATTICA Scena dionisiaca con Dioniso 
A FIGURE NERE in groppa ad un mulo 
HERMES 
B 158, 2 ANFORA ATTICA Ermes, Athena, Dioniso e toro 
A FIGURE NERE 
C 273 PINAX FITTILE Ermes reca in offerta un ariete 
ad Hades e Persefone 
C 273 DUE PINAKES FITTILI Ermes crioforo dinanzi ad Hades e Persefone 
C 294,1 LEKYTHOS ATTICA Herakles contro il toro cretese, 
A FIGURE NERE assistono Ermes ed Athena 
C 296, 1 LEKYTHOS ATTICA Consesso di divinità: 


A FONDO BIANCO Herakles, Ermes, Athena, Dioniso 


FORMA ED USO DEI VASI GRECI 


I vasi del simposio 


vey 


to ai 


ia 
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cratere 


è 


ene 
dinos 


Vasi per trasportare liquidi 


hydria 


Vasi per unguenti e profumi 


pi 


alabastron 


Vasi per libagioni e cerimonie 


A 


loutrophoros 


A 


A 


lebes gamikós 


exaleiptron 


phiale 


Per approfondire 


Le anfore panatenaiche 
Il premio più prestigioso riportato in occasione degli agoni sacri erano sicuramente le anfore piene di 
olio, ricavato dalle piante sacre ad Atena, che venivano date ai vincitori delle Grandi Panatenee. 
La loro forma derivava dalle anfore che dalla città di Atene, piene di olio, tra la fine del VII e gli inizi 
del VI sec. a.C. venivano esportate in occidente: si tratta di quelle che, dal caratteristico motivo decora- 
tivo presente sul collo, vengono definite anfore SOS (v. ad esempio l’anfora da Camarina esposta nella 
vetrina 239 del settore C). 
Le anfore panatenaiche, dalla riorganizzazione dei giochi voluta da Pisistrato, fino al II sec. a.C. sono 
invece tradizionalmente dipinte nella tecnica a figure nere, che manterranno anche quando questa 
lascerà il posto alla nuova tecnica a figure rosse, salvo alcuni esempi, realizzati anche nelle botteghe di 
grandi pittori, come il Pittore di Berlino o il pittore di Kleophrades. 
La decorazione di questi vasi presenta uno schema iconografico rimasto invariato nel tempo: su un lato 
è raffigurata la dea Athena Promachos, ovvero in armi, di solito al centro tra due pilastri, sormontati da 
capitelli, sui quali sono due galli, simbolo dello spirito agonistico; al di sotto della dea è la legenda “sono 
di Atena”: sembrerebbe che il modello adottato dai ceramografi fosse una statua dell’ Acropoli legata alle 
cerimonie dei giochi; l’altro lato dell’anfora è invece decorato con una scena che illustra la disciplina il 
cui vincitore aveva ottenuto il vaso in premio. 
Dal IV sec. a.C. le anfore panatenaiche sono datate dalla iscrizione del nome dell’arconte eponimo, 
ovvero il magistrato della città che dava il nome all’anno. 
In occasione dei giochi venivano distribuite in gran quantità; i vincitori potevano tenerle per sé e in tal 
caso, alla loro morte, li seguivano 
nella tomba, diventando elemento di 
spicco del corredo; ben attestato in 
diverse località è anche l’uso di dedi- 
carle in un santuario (anche nella 
stessa città di Siracusa, come prova- 
no i numerosi rinvenimenti dall'area 
dell’Athenaion); potevano poi anche 
essere vendute, come testimoniereb- 
be la grande presenza di queste 
anfore nei mercati dell’Etruria. 
Infine, si affermò anche una imita- 
zione dell’anfora premio, la pseudo- 
panatenaica: più piccola, rispetto ai 
60-70 cm di quella, si diffonde a par- 
tire dalla metà del VI sec. a.C., pro- ; Î = 

g h Í Anfora pseudo-panatenaica: A) dea Athena; B) atleti in corsa. 
babilmente con la funzione di vaso Da Siracusa, necropoli Viale Paolo Orsi. Metà V sec. a.C. 
ricordo per gli spettatori dei giochi. e O 


Il gioco del kottabos 

Su molte coppe di ceramica attica si trovano le rappresenta- 
zioni di persone che durante o dopo il banchetto si intrat- 
tengono in giochi di abilità o, per così dire, di società. 

Fra questi il gioco del kottabos sembra sia stato inventato 
proprio in Sicilia, come precisava Anacreonte di Teos nei 
versi “Mentre col braccio piegato fa suonare il cottabo siciliano”: 
si trattava di colpire, rimanendo seduti sulla kline, con il 
vino residuo della coppa, un bersaglio posto a distanza, 
consistente o in un vaso metallico (da far risuonare), o in un 
piattello posto su una lunga asta (da far rovesciare), o anco- 
ra in gusci vuoti che galleggiavano in un vaso pieno d'ac- 
qua (in questo caso si doveva farli affondare). 

Non bastava che le gocce giungessero al centro esatto della 
sala, era fondamentale eseguire in modo corretto ogni movi- 
mento: il braccio libero non doveva contribuire al lancio; il 
solo polso destro, oscillando (con un movimento che in 
greco veniva detto ankilé) doveva far tutto. 

Pare che non fosse estranea una componente erotica al 
gioco: si brindava a colei o a colui che si voleva conquistare 
e il successo era considerato l’indizio di una corrisponden- 
za amorosa. 

Il premio per il vincitore spesso, secondo i gusti e le prefe- 
renze, erano quelle fanciulle e fanciulli pagati dell’anfitrio- 
ne per fornire ai convitati trattenimenti che talvolta non 
erano soltanto musicali. Del resto tutto il simposio greco era 
percorso da sotterranee tensioni erotiche, che venivano allo 
scoperto grazie all'opera disinibitoria del vino (non a caso 
definito da Eschilo «specchio dell'anima»). 


Ricostruzione del cottabos in bronzo, custodito al 

Museo, di cui si conserva la base. 

Rinvenuta nel territorio di Caltagirone ed acqui- 

stata da Paolo Orsi nel 1917, è sostenuta da tre 

piedi a zampa leonina. 

E' visibile la parte inferiore dell’alloggiamento del 
sta cilindrica che, come mostra il dise- 

gno ricostruttivo, doveva reggere il piattello in 

metallo. 


Per approfondire 


Il piatto da pesce 

Abbondanti sono i rinvenimenti sia negli abitati che nei 
corredi funerari delle necropoli, di piatti decorati con 
pesci di varia tipologia e con altri animali marini; per la 
forma, con una tipica cavità centrale, che si ritiene desti- 
nata a contenere una salsetta in cui si intingevano i bocco- 
ni di pesce, si concorda nel riconoscervi la funzione di sto- 
viglia da tavola per portate di pesce. 

Questa classe ceramica, che ha le sue origini in Attica ed è 
prodotta nelle officine della nostra isola a partire forse già 
dall'ultimo quindicennio del V secolo a.C., è realizzata 
anche nell'Italia meridionale, specialmente in Puglia e 
Campania, e contemporaneamente in Etruria. 

A Siracusa se ne conservano alcuni, fra cui questo piatto, pro- 
veniente dall'area della stazione ferroviaria. Decorato con il 
motivo tipico di pesci, inquadrati lungo il bordo da una fascia a “spinapesce”- il pesce quasi completo dei 
tre, con sagoma fortemente affusolata nella parte posteriore in corrispondenza della pinna caudale, con spes- 
se striature dorsali curvilinee a vernice nera ed una marcata linea di contorno del dorso, è probabilmente un 
“pagello” - conferma la predilezione per il pesce anche nel territorio della Sicilia orientale. 

Secondo alcuni studios, poi, i piatti potrebbero essere assimilati agli “oxybapha” (nome composto di oxos 
=aceto e il verbo baptein= immergere, che indica i recipienti da tavola destinati all'aceto e/o ai suoi deri- 


vati), che dalle fonti sappiamo essere utilizzati come bersagli in un gioco conviviale molto simile a quel- 
lo del “kottabos”. 


RICETTE DI PESCE 

Archestrato di Gela ci suggerisce appetitose indicazioni sulla preparazione di pietanze a base di pesce ... “Fai 
tagliare un pezzo di coda da un tonno femmina, un grosso tonno femmina, ripeto, di cui Bisanzio è la città madre. Affettala 
e arrostiscila al punto giusto, aggiungendo un po' di sale e ungendola con olio. Mangia le fette calde inzuppandole in una 
salsa piccante. E’ buona anche se la mangi semplice come gli dei immortali in forma e statura. Ma se la servi spruzzata 
di aceto è la perfezione”. 

Ed ancora riguardo al sarago ...” Quando Orione sta calando nel cielo e la madre dei grappoli vinosi comincia a far cadere le 
sue trecce, allora abbiti un sarago arrosto coperto di formaggio, grande, bollente e spruzzato di acre aceto. La sua carne è infat- 
ti dura. Perciò ricordati di cucinare a questo modo tutti i pesci che hanno la carne soda. Ma i pesci buoni che hanno una carne 
naturalmente grassa e tenera cuocili soltanto con un po’ di sale bagnandoli durante la cottura con olio”. 

Ecco la ricetta per i bianchetti (i cosiddetti “neonati” o “novellame”), per cui indica accuratamente il luogo dove 


approvvigionarsi ... “Disdegna pure ogni sorta di bianchetti, ma non quelli d'Atene, il gonos intendo, gli Ioni lo chiamano la 
schiuma. Procuratelo fresco, pescato tra le sacre braccia dell’ampio Falero. A Rodi, circondata dai flutti, pure ci sono bianchetti 
pregiati, ma che siano quelli del luogo. E se di gustarli ti vien voglia, al mercato acquista pure delle attinie, le ortiche multi- 
chiomate del mare; mescola tutto insieme e friggi in padella, e servi con un trito di cime fragranti di ortaggi in olio d'oliva”. 


pe Per approfondire 


Donne trasgressive: Menadi e Amazzoni 

Non tutte le donne raffigurate sui vasi greci erano donne comuni, così come non tutte le scene con raf- 
figurazioni di donne erano “riflesso” della vita quotidiana. Accanto alle donne comuni, abbiamo ovvia- 
mente donne che appartengono al vasto repertorio mitologico, una delle fonti più sfruttate dai cera- 
mografi ateniesi. Lasciando da parte le rappresentazioni di divinità, chiudiamo il nostro discorso pas- 
sando brevemente in rassegna due tipi di scene molto frequenti sui vasi figurati, e cioè le scene dioni- 
siache con le Menadi, e le scene con Amazzoni (da sole o che interagiscono, per lo più combattendo, coi 
Greci). 

Le Menadi sono figure femminili legate al corteo di Dioniso, il dio del vino e dell’ebbrezza che spinge 
alla trasgressione. Così esse sono immortalate nell'ultima tragedia scritta dal grande drammaturgo ate- 
niese Euripide (databile al 407-406 a.C.), dal titolo Baccanti (dall’altro nome del dio, Bakchos, da cui il 
latino Bacco). Esse non hanno un aspetto animalesco, come i Satiri, gli altri componenti del corteo dio- 
nisiaco (metà uomini e metà capri), ma pur mantenendo l'aspetto femminile assumono atteggiamenti 
ferini, e in ogni caso contrari alla morale comune: secondo quanto ci racconta Euripide, abbandonano 
le famiglie e la città per associarsi al corteo di Dioniso, danzando e gridando tutta la notte fino a rag- 
giungere una sorta di trance estatica, che culmina nel rito sacrificale dello sparagmòs, cioè dello squar- 
tamento di un animale vivo, catturato durante la caccia notturna, e nel conseguente pasto rituale della 
carne cruda (elemento di barbarie agli occhi di un greco). Spesso riconoscibili per alcuni attributi spe- 
cifici (il tirso, un bastone in legno di ferula decorato da foglie d’edera, vite o pigne, e la nébride, la pelle 
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di leopardo sulle spalle), altre volte raffigurate come normali donne, le menadi rappresentano la tra- 
sgressione e la rottura con le regole familiari e civili che vogliono le donne recluse in casa e sottomesse 
all'uomo. Momento liberatorio, dunque, ma tenuto sotto controllo e perciò “neutralizzato” nei suoi 
effetti potenzialmente dirompenti, la danza delle Menadi rappresenta un modello comportamentale e 
contrario, il trionfo della barbarie sulla civiltà, e dunque, in ultima analisi, una sciagura da esorcizzare. 
Se le Menadi incarnano la trasgressione all'ordinamento familiare della polis, le Amazzoni ne sono un 
corrispettivo, per così dire, sul piano delle “relazioni internazionali”. 

Secondo una delle varianti del mito, il popolo delle Amazzoni vive in Oriente, ed è caratterizzato da 
una società matriarcale in cui le donne non solo hanno il comando, ma combattono al posto degli uomi- 
ni. Esse rappresentano quindi, agli occhi dei Greci, un vero e proprio ribaltamento del proprio orizzonte 
politico-sociale: all’androcrazia (lett. potere degli uomini) ateniese si sostituisce una ginecocrazia (lett. 
potere delle donne); all’efebia come rito di passaggio dall'adolescenza alla maturità dell'uomo greco si 
sostituisce la figura della donna-guerriero, armata di tutto punto, e così viene raffigurata sui vasi greci: 
in vesti orientali (tra cui i pantaloni striati, forse di pelle animale, le cosiddette anaxyrides) e con arco, 
faretra e pelta, il caratteristico scudo a forma di crescente lunare. Spesso sono raffigurate a cavallo: 
ricordata da molte fonti (Erodoto, Strabone, Diodoro Siculo, Plinio, Curzio Rufo, ecc.), infatti, era la 
straordinaria abilità che le Amazzoni avevano nel cavalcare. 

Con una società così “diversa” da quella a cui erano abituati, i Greci non potevano che rapportarsi in 
maniera conflittuale, e infatti la mitologia ricorda numerose guerre che videro protagonisti i Greci e il 
popolo delle donne-guerriero: la più famosa è quella che oppose l'eroe greco per eccellenza, Eracle, alla 
più famosa regina delle Amazzoni, Pentesilea, narrata per la prima volta nel poema post-omerico 
L'Etiopide (VII sec. a.C.), e poi oggetto di numerose opere letterarie e artistiche. 


Ora lavora tu... 


LA FORNACE 


RIESCI A DISEGNARE UNA FORNACE? PROVACI! 


1. Quali sono le sei fasi di lavorazione di un vaso? 


2. Elenca e descrivi le tre fasi di cottura di un vaso: 


Prima fase 


Seconda fase 


Terza fase 


3. Cosa seguiva alla cottura e alla definitiva fattura del vaso? (metti una crocetta sulla risposta esatta) 
Ul a. erano esposti e messi "all'asta" 

U b. l'immissione sul mercato e la successiva vendita 

U c. venivano immersi in acqua e l'argilla nuovamente plasmata 


Ora lavora tu... 


FAI IL CRUCIVERBA CON LE FORME VASCOLARI! 


1 
2 
3 
4 
i | 
6 
7 
8 
9 
10 
11 
12 
Definizioni 


1. Vaso anche di uso funerario destinato a contenere unguenti. 
Nel V secolo a. C., con una tecnica pittorica “a fondo bianco”, era utilizzato come segnacolo sulle tombe. 
2. Vaso, a volte, con il piede a punta per poter essere piantato a terra o impilato nella stiva delle navi. 
3. Lo erano i vasi attici... o erano nere o erano rosse! 
4. Strumento che consta di una base circolare fissata su un perno centrale. F’ utilizzato dal ceramista ma anche dal 
ceramografo! 
Vaso con doppia parete termica. Serviva a mantenere fresco il vino. 
Vaso di uso votivo. Poteva avere tante lucernette su un'unica base. 
Tazza a vasca profonda, di forma tronco-conica e anse orizzontali. 
Vaso a tre anse... utilizzato solo dalle donne! 


SOn Ro pI 


Vasetto per contenere il latte... era usato dai più piccoli! 

10. La fa da padrone, al centro della sala, durante il simposio! 

11. La coppa che contraddistingue il dio del vino. 

12. Vaso nuziale, si trova spesso all'interno delle tombe delle bambine. 


Era un vaso utilizzato per e il suo nome è ! 


Ora lavora tu... 


STASERA... SONO INVITATO AL SIMPOSIO!!! 


Nome del vaso 


Scrivi accanto ad ogni immagine il nome della forma vascolare e la sua funzione. 
..E ora a parole tue, descrivi chi prendeva parte al simposio, in quale parte della casa esso si svolgeva, quale era 
il mobilio, quali le forme vascolari utilizzate ed in che modo. 


Ora lavora tu... 


ESERCIZI DI VERIFICA 

Numerose e di vario tipo le verifiche che possono essere fatte al termine di percorsi come quelli pro- 
posti. Da esempi di scrittura creativa a forme di ricerca da presentare poi in forma multimediale, alla 
preparazione di dossier sulla continuità antico /moderno (che potrebbero poi dar luogo a delle piccole 
mostre tematiche da tenersi a scuola), fino ai più tradizionali questionari a risposta aperta o chiusa. 
Proprio uno di questi ultimi, un questionario a risposta multipla, è riportato qui di seguito, per verifi- 
care alcuni contenuti. 

1. La formula del matrimonio riportata da Menandro è “Ti do questa sposa per” 

U A. vivere felici e contenti 

. servirti e onorarti 

. la procreazione di figli legittimi 

. il vostro piacere 
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2. I due modelli mitologici di donna pericolosa /donna virtuosa sono rappresentati da: 
O A. Pandora/Pirra 

U B. Pandora/Atena 

U C. Afrodite/Atena 

O D. Afrodite/Pirra 


3. Quando nasceva una fanciulla si appendeva alla porta di casa: 
U A. Un ramoscello d'ulivo 

Ul B. Una corona di foglie 

Ul C. un nastro di stoffa 

U D. una bambola 


4. Il matrimonio può essere considerato un «rito di passaggio» perché 

U A. si celebrava secondo rituali ben precisi 

Ù B. segna il passaggio da una fase della vita ad un’altra 

O C. segna il passaggio dalla casa dei genitori a quella dello sposo 
Ù D. la sposa “passava di proprietà” al marito 


5. A Siracusa le fanciulle che andavano spose portavano il cestino nelle feste in onore di: 
U A. Artemide 

U B. Demetra 

U C. Athena 

U D. Afrodite 


6. Nelle scene con partenza del guerriero la presenza della donna si spiega: 
U A. perché essa rappresenta la continuità della specie 

Ù B. perché essa porta le armi all'uomo 

U C. perché è il suo modo di partecipare alla guerra 

U D. perché i guerrieri erano solo uomini sposati 


7. In un vaso di Siracusa il corteo nuziale è rappresentato sul cocchio trainato da cavalli. Che partico- 
larità è presente in esso? 
U A. i cavalli sono bianchi 
Ù B. gli sposi sono accompagnati da divinità 
Ul C. la sposa èa piedi e lo sposo sul cocchio 
U D. il cocchio è guidato dal padre della sposa 


8. Nella Teogonia di Esiodo, lo scrittore dice che Zeus, il padre degli dei, ha creato la donna 
(Pandora) per: 
U A. fare un regalo gradito agli uomini 
U B. vendicarsi del furto del fuoco da parte di Prometeo 
U C. liberarsi di Pandora che aveva creato problemi nell'Olimpo 
U D. fare proseguire la stirpe degli uomini 


9. Nella festa delle Haloe, che si celebrava anche a Siracusa, le donne offrivano alla divinità: 
Ul A. le bambole con cui avevano giocato da piccole 
U B. vasi 
DC pani 
U D. collane 


10. Il tirso, attributo delle Menadi, è 

Ul A. una maschera 

Ul B. una pelle di leopardo 

Ul C. un bastone ricavato da un ramo e decorato da foglie 
U D. uno strumento musicale 


11. La regina delle Amazzoni, che fu sconfitta da Eracle, si chiama 
U A. Pentesilea 

U B. Deianira 

U C. Antiope 

U D. Artemide 


Ora lavora tu... 


Per concludere...un webquest 
Archeologia e nuove tecnologie: passato e presente si incontrano in una proposta didattica ancora poco cono- 
sciuta. 
Ideato nel 1995 negli USA, il webquest è uno strumento per apprendere e per approfondire e si sviluppa 
secondo un modello ormai affermatosi come protocollo riconosciuto a livello internazionale. Delinea un per- 
corso da realizzarsi in piccoli gruppi, attraverso azioni di ricerca, scoperta, rielaborazione, studio di proble- 
mi o progetti legati a temi disciplinari. 
Permette di integrare le nuove tecnologie all'insegnamento, con un lavoro di indagine da realizzare preva- 
lentemente o totalmente su internet: gli studenti navigheranno nel Web, allo scopo di scoprire tutte le infor- 
mazioni sull'argomento loro proposto. 
L'insegnante o il team di insegnanti, scelto un tema di ricerca, 

> Individua, visitandoli e valutandoli, una serie di siti che siano utili per l’attività da svolgere, verifi- 

candone l'accessibilità e la usabilità da parte degli alunni 


> Fissa dei compiti ben definiti per ogni alunno o gruppo di alunni 
> Definisce le procedure adeguate allo svolgimento dei compiti assegnati 
> Indica quali sono gli strumenti necessari per lo svolgimento dei compiti assegnati 
b Fissa dei criteri di valutazione e autovalutazione dell'intero percorso 
> Struttura il webquest 
Gli allievi dovranno avere, come prerequisito, delle competenze di tipo tecnologico: 
> Abilità di ricerca e utilizzo di informazioni reperite da Internet 
b Abilità nell’esplorare un ipertesto. 
b Saper utilizzare la videoscrittura. 
Per approfondire 
Proponiamo una serie di link ai siti che consentono, a chi volesse cimentarsi in un webquest, di saperne di 
più su questa nuova e stimolante metodologia didattica, presentando anche diversi esempi di webquest: 


www.webquest.it www.gold.indire.it 
www.apprendereonline.it www.irrepuglia.it/webquest 
www.pubblica.istruzione.it/innovazione http://wiki.porteapertesulweb.it 


www.bibliolab.it/webquest.htm 

Infine, segnaliamo, come punto di partenza, alcuni link a siti che offrono una grande quantità di mate- 
riale utile per chiunque abba avviato un progetto didattico di Educazione ai beni culturali e volesse repe- 
rire risorse nel web: 

www.perseus.tufts.edu/: è un archivio digitale di risorse per gli studi umanistici, fondato nel 1987 dal 
Department of the Classics della Tufts University, con l’obiettivo di costituire una vasta ed eterogenea colle- 
zione di materiali testuali e visivi sul mondo greco arcaico e classico. 

www.rassegna.unibo.it: è il link della Rassegna degli strumenti informatici per lo studio dell’Antichità clas- 
sica che si propone di offrire una guida ai nuovi strumenti a disposizione di studenti e studiosi del mondo 
classico, con brevi descrizioni e valutazioni e accesso diretto alle risorse disponibili on line. 
http://fototeca.iccd.beniculturali.it/ banca dati della Fototeca Nazionale del Ministero per i Beni e le Attività 
Culturali 

www.archeomedia.net: rivista di archeologia on-line, con interessanti proposte organizzate da un indice 
tematico. 


